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VOLKSBUHNE 

Tempelhof 


Francis Kere 

Satellitentheater. Eine Utopie 
Tempelhof Hangar 5 

de 

Wie wurde eine zeitgenossische Biihne aussehen, wenn man sie 
ganz neu bauen konnte? 

Zur Eroffnung hat Francis Kere fur den historischen Flughafen 
Tempelhof ein mobiles Theater entworfen. Der in Berlin lebende 
Architekt steht fiir radikal einfaches Bauen und gehort zu den 
wichtigsten Impulsgebern fur eine ethische Wende in der Architektur. 

Aufgewachsen ist Kere in einem kleinen westafrikanischen 
Dorf in Burkina Faso, ohne Strom und flieftendes Wasser. Er begann 
eine Lehre als Schreiner. Ein Stipendium fiihrte Kere nach 
Deutschland, hier studierte er nach der Abendschule Architektur. Fiir 
seine Diplomarbeit sammelte er 50.000 Dollar und baute gemeinsam 
mit der Dorfgemeinschaft eine Grundschule in seinem Heimatdorf. 
Fiir Christoph Schlingensief baut Kere seit 2010 das Operndorf Afrika. 
Im Juni 2017 eroffnet der von ihm gestaltete Serpentine Pavilion in 
London. 

Das Satellitentheater ist ein bewegliches Objekt, dessen offene 
Komponenten sich flexibel auf die Bediirfnisse von Theater, Tanz 
und Musik einstellen lassen. Die sonst verdeckten, konstruktiven 
Elemente dieser auf das Wesentliche beschrankten Struktur 
bleiben sichtbar. Keres modulares System ermoglicht es wechselnden 
Kiinstlern so, immer wieder neu mit der monumentalen GrolJe, 
Geschichte und Gegenwart des Flughafenhangars in Dialog zu treten. 

Es ist nicht nur eine einzigartige Biihne, sondern Akteur und 
Teil eines kollektiven Prozesses-um mit einer neuen Dynamik in die 
Stadtgesellschaft hineinzuwirken. > 116 

en 

What would a contemporary stage look like if it could be designed 
anew? 

For the opening Francis Kere has developed a mobile theatre for 
use at the historic Tempelhof Airport. The architect, based in Berlin, 
promotes radically simple construction and represents one of the 
most important impulses in the pursuit of an ethical shift in architec- 
ture. Kere grew up in a small West African village in Burkina Faso, 
without electricity and running water. He began an apprenticeship as 
a carpenter, but a scholarship eventually led Kere to Germany, where 
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Die Buhne lebt, 
leuchtet, 
lost sich auf. 
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he began to study architecture after attending night school. For his 
master’s thesis, he raised $50,000, and, together with the local 
community, designed and helped build a primary school in his home 
village. Since 2010, Kere has been further developing the Opera 
Village Africa commissioned 

by the late Christoph Schlingensief. In June 2017, the Serpentine 
Pavilion, designed by Kere will open in London. 

A mobile object, the Satellite Theatre consists of open compon- 
ents that can be flexibly adapted to the needs of theatre, dance 
and music. The normally concealed structural elements of the 
construct, which is pared down to the essentials, remain visible. 
Kere’s modular system allows changing artists to engage in a 
dialogue with the airport hangar’s monumental size, history and 
presence. 

It is not simply a unique stage, but also a protagonist and part 
of a collective, participatory process, the aim of which is to 
interact with the city in a novel, dynamic manner. > 116 
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Fous de danse 

Ganz Berlin tanzt auf Tempelhof 
10.09.17 

Tempelhof Flugvorfeld 

Ein Projekt von /A project by Musee de la danse, Boris Charmatz 
Deutsche Erstauffiihrung/ German premiere 
10.09.17, 12:00, lOh 

Deutsch und Englisch/German and English 

Line-up: Warm-up mit Boris Charmatz, Revolutionary Study von 
Isadora Duncan, Roman Photo mit dem P14 Jugendtheater der 
Volksbuhne, Brit Rodemund und Christopher Roman (Dance On 
Ensemble) in William Forsythes Duett Catalogue, Hip-Hop Kids, 
Calico Mingling von Lucinda Childs, neuinszeniert von Ruth Childs, 
50 Kinder aus Rennes fuhren Boutures d’un Sacre auf, Berlin Solo 
Forest mit 10 Tanzern, Soul Train realisiert von Marie Houdin 
und Raphael Hillebrand, kollektive Choreografie Levee, Violin Phase 
von Anne Teresa De Keersmaeker, Landing von Eszter Salamon 
mit Studierenden des HZT Berlin, BEM Folk Dance Ensemble und 
in Zusammenarbeit mit dem Konservatorium furTurkische Musik 
Berlin u.a. 

Kunstlerische Leitung /Artistic director: Boris Charmatz in Kooperation 
mit/ in collaboration with Sandra Neuveut 

de 

Mit Fous de danse-Ganz Berlin tanzt auf Tempelhof eroffnen die 
Volksbuhne und das Musee de la danse unterfreiem Himmel die 
Spielzeit. 

Von 12.00 bis 22.00 Uhr verwandelt sich das Flugvorfeld in eine 
spektakulare Buhne fur den Tanz: Aufwarmen, partizipative Choreo- 
grafien, Ensembleszenen, ein riesiger Soul-Train, traditionelle 
Tanze, ein Bewegungslabyrinth aus Solo-Tanzen und ein Dancefloor 
folgen in einem wilden Rhythmus aufeinander. Fous de danse ist 
von dem Wunsch angetrieben, eine temporare tanzende Gemein- 
schaft zu schaffen, die mineralische Oberflache des Tempelhofer 
Flugplatzes mit Korpern und verschiedenen Zustanden zu fiillen, 
eine choreografische Form zu erfinden, die sich mit der Zeit 
verandert, und das Publikum einzuladen, an dieser Metamorphose 
des Raumes und der von ihm aufgenommenen Gesten teilzunehmen. 
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Teil der 
Bewegung 
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Seit 20 Jahren zahlt der weltweit gefeierte franzosische Tanzer und 
Choreograf Boris Charmatz zu den radikalsten Protagonisten des 
zeitgenossischen Tanzes. In Rennes schuf er 2009 das 
Musee de la danse (Museum des Tanzes), wo er seitdem mit seinem 
Team an einer Neudefinition des institutionellen und offentlichen 
Raums arbeitet. Fous de danse bildet den Auftakt zu einer 14-tagigen 
Reise, auf der Charmatz und seine Tanzer uns bei Licht und 
Dunkelheit mit der imposanten Architektur des Tempelhof-Areals 
konfrontieren. 

Ob Kinder Oder Erwachsene, ob hier geboren Oder Neuberliner: 
Alle konnen in diesem einmaligen Experiment zu Tanzern werden. 
Es ist die Einladung an eine Stadt, sich selbst zu performen. > 118 

en 

With Fous de danse-AII Berlin Dances at Tempelhof, the Volksbuhne 
and the Musee de la danse is launching its new season under the 
open skies. 

From 12 noon until 10pm the airfield will be transformed into a 
spectacular dance stage: warm-up, urban dance clubs, participatory 
choreographies, ensemble scenes, a massive soul train, tradi- 
tional dances, a moving labyrinth of solo dancers and a dancefloor 
appear in succession, moving to a wild rhythm. Fous de danse is 
driven by the desire of to create an ephemeral dancing community, 
to fill the mineral surface of Tempelhof’s airfield with bodies and 
various states, to invent a choreographic form that transforms over 
time and to invite the public to take part in this metamorphosis of 
the space and the gestures populating it. 

For the past two decades, the internationally renowned French 
dancer and choreographer Boris Charmatz has been one of the 
most radical protagonists of contemporary dance. Fous de danse is 
the prelude to a 14-day journey, in which Charmatz and his 
dancers confront us with the imposing architecture of the Tempelhof 
site, with light and darkness. 

Both children and adults, whether local Berliners and newcomers: 
everyone can be a dancer in this unique experiment. It is an invi- 
tation to a city, to perform itself. > 118 


Produktion: Volksbuhne Berlin. Koproduktion: Musee de la danse/Centre 
choregraphique national de Rennes et de Bretagne- Leitung Boris Charmatz. 

Der Verein erhalt Zuschiisse vom Ministerium fur Kultur und Kommunikation, der Stadt 
Rennes, dem regionalen Gemeinderat von Brittany und dem Gemeinderat llle-et- 
Vilaine. Das Institut Frangais unterstiitzt regelmaliig die internationalen Tourneen des 
Musee de la danse 
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Boris Charmatz, 
Musee de la danse 
A Dancer’s Day 
14.09.17 

Tempelhof Hangar 5 


Choreografie fur Tanzer und Zuschauer/ Choreography for dancers 
and spectators 

Urauffiihrung/World premiere 

14.-16.09.17, 16:00-22:00, 6h 

17.09.17, 14:00-20:00, 6h 

Deutsch und Englisch/German and English 

Line-up: 16:00h Warm-up geleitet von 25 Tanzern, 17:00h Publikums- 
workshop mit Boris Charmatz, 17:30h Picknick mit (untitled) (2000) 
von Tino Sehgal, 18:30h Common Sleep, 19:00h Performance 
10000 Gesten , 20:00 h Dancefloor, 21:00h etranglerle temps mit 
Boris Charmatz & Emmanuelle Huynh 

mit/with Djino Alolo Sabin, Salka Ardal Rosengren, Or Avishay, 

Regis Badel, Jessica Batut, Nadia Beugre, Alina Bilokon, 

Nuno Bizarro, Matthieu Burner, Dimitri Chamblas, Boris Charmatz, 
Julie Cunningham, Olga Dukhovnaya, Sidonie Duret, Bryana Fritz, 
Kerem Gelebek, Remy Heritier, Emmanuelle Huynh, 

Samuel Lefeuvre, Johanna-Elisa Lemke, Maud Le Pladec, 

Mani Mungai, Jolie Ngemi, Noe Pellencin, Marlene Saldana, 

Julian Weber, Frank Willens 

Picknick und bequeme Kleidung mitbringenl/Bring a picnic and 
comfortable clothes! 

de 

Die Ausweitung des Tanzbegriffes, das Uberspielen von Grenzen, 
das Zelebrieren von Gemeinschaft-dies sind die grolien Themen des 
franzosischen Tanzers und Choreografen Boris Charmatz. Nach 
Fous de danse-Ganz Berlin tanzt auf Tempelhof ladt er zu einer 
neuen Form der organisierten Versammlung. 

In A Dancer’s Day-Ein Tag im Leben eines Tanzers schneidet 
Charmatz in den Tag eines Tanzers und legt seine Strukturen und 
Routinen often: Aufwarmen, Probe, Performance, Ruhen, Raum 
erobern, Tanzflache. Die Besucher folgen den Tanzern innerhalb des 
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Umgeben von 
Botschaften, 
streift mich ein 
Korper. 
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weitlaufigen Flughafenhangars und konnen selbst Sequenzen 
aus der neuen Choreografie 10000 Gesten mit Boris Charmatz proben. 
Zusammen nimmt man eine Mahlzeit ein, bevor sich eine Gruppe 
langsam aus der Gemeinschaft herauszuschalen beginnt, um ein 
neues Bewegungsritual einzuleiten. 

A Dancer’s Day taucht Liber sechs Stunden tief in die Architektur 
eines Tanzstiicks ein, dessen lang erwartete Urauffiihrung den 
Hohepunkt bildet: 10000 Gesten. Die faszinierende Idee, ein Stuck, 
in dem keine einzige Bewegung wiederholt wird. Ein explosives, 
vergangliches Alphabet des Tanzes. Das, kaum aufgefiihrt, sofort 
wieder verschwindet. 

10000 Gesten, ein Stuck fur 25 Tanzer, feiert die Einzigartigkeit 
jeder einzelnen Korperbewegung als ein nicht wiederholbares 
Erlebnis. > 120 

en 

In A Dancer’s Day, the choreographer Boris Charmatz intersects 
the day of a dancer, revealing their structures and routines: warm- 
up, rehearsal, performance, rest, taking over the space and the 
dancefloor. Visitors follow the dancers within the expansive airport 
hangar, and have the opportunity to rehearse sequences from 
Boris Charmatz’ new dance 10000 Gestures with the choreographer. 
All participants enjoy a meal together before a group slowly emerges 
from the collective to introduce a new movement ritual. 

Over the course of six hours, A Dancer’s Day delves into the 
architecture of a dance, culminating in its long-awaited world premiere: 
10000 Gestures. A fascinating idea, a piece for 25 dancers, in 
which no single movement is repeated. An explosive, fleeting alphabet 
of dance. Only to disappear again as swiftly as it appeared. > 120 


Produktion A Dancer’s Day: Volksbiihne Berlin, Musee de la danse/Centre choregraphique 
national de Rennes et de Bretagne-Leitung Boris Charmatz. Produktion 10000 Gesten: Musee 
de la danse. Koproduktion: Volksbiihne Berlin, Manchester International Festival (MIF), Theatre 
National de Bretagne-Rennes, Festival d’Automne a Paris, Chaillot-Theatre national de la 
Danse (Paris), Wiener Festwochen, Sadler’s Wells London, Taipei Performing Arts Center 
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Boris Charmatz, 

Musee de la danse 
danse de nuit 
21.09.17 

Tempelhof und andere Orte 


Tanz an verschiedenen Orten im Freien/ 

Dance in various outdoor locations 

Deutsche Erstauffiihrung/ German premiere 

21.-24.09.17 

21:00, 50min 

Englisch/English 

mit/with Boris Charmatz, Ashley Chen, Peggy Grelat-Dupont, 

Mani Mungai, Jolie Ngemi, Marlene Saldana 
Choreografie/Choreography: Boris Charmatz 
Kostum/Costumes: Jean-Paul Lespagnard 
Licht/ Lighting: Yves Godin 
Stimmtraining/Vocal training: Dalila Khatir 

de 

Es ist Nacht. Flughafen Tempelhof, weiter Himmel. Sechs Tanzer 
bewegen sich auf nacktem Beton. Ihre fluoreszierenden Anoraks 
angestrahlt von Flutlicht. Sie sprechen, murmeln und schreien. 
Einzeln, gegeneinander, sich gemeinsam aufpeitschend. Rasant, wie 
ihre Bewegungen. Als wiirden die abgehackten Worter und Satze, 
die aus Textfetzen von u.a. dem Schriftsteller Tim Etchells und 
Boris Charmatz' eigenen zusammengesetzt sind, ihnen nachlaufen 
Oder vorauseilen. 

Handelt es sich bei dieser neuen Arbeit des franzosischen 
Choreografen Boris Charmatz um eine politische Demonstration? 
Ist es ein Fest, eine Prozession, ein Exorzismus Oder ein nachtlicher 
Battle? 

„Tanz hat sehr viel mit dem Schlaf zu tun. Mit den Traumen und 
dem Unbewussten. In der Nacht", sagt Boris Charmatz, „kommen die 
Geister, die Dinge, die uns Angst machen." Auf seinen Buhnen 
herrscht haufig eine kafkaeske Dunkelheit, gebeugte Korper werden 
zu skulpturalen Zeichen. Die Augen sehen klar, der Mund spricht 
wahr: Rastet der aufgebrachte, manische Korper deswegen aus? Wie 
schon in seinen wegweisenden Stricken Levee des conflits (Auf- 
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hebung der Konflikte, 2010) und der Bewegungsskulptur manger 
(essen, 2014) erlebt man die Momentaufnahme einer Gemein- 
schaft, die zwischen Zweifel und Aufbegehren buchstablich rotiert. 
Der Zuschauer wird Zeuge einer hybriden, exzessiven Form aus 
Sprache und Bewegung, die den Notstand artikuliert. 

danse de nuit (Tanz bei Nacht) entfaltet sich wie eine schnell 
hingeworfene Skizze einer Nachtwache des 21. Jahrhunderts-ein 
kiinstlerisches Guerilla-Kommando im Stadtraum. > 122 

en 

It is night. Tempelhof is surrounded by an expansive sky. Six dancers 
move about on bare concrete, their fluorescent anoraks illuminated 
by floodlights. They talk, mutter and scream. Solitary, against each 
other, whipping each other into a frenzy. Frantic, like their move- 
ments, as if the words and sentences-composed from text excerpts 
by the writer Tim Etchells Boris Charmatz’ own and others-were 
pursuing or racing ahead of them. 

Is this new work by the French choreographer Boris Charmatz a 
political demonstration? Is it a party, a procession, an exorcism or 
a nocturnal battle? 

“Dance has a lot to do with sleep. With dreams and the uncon- 
scious. In the night,” says Boris Charmatz, “the spirits come out, 
the things that scare us.” His stages are often cloaked in a 
Kafkaesque darkness, and on them the bent body is transformed into 
sculptural glyphs. The eyes see clearly, the mouth speaks the 
truth-is this why the manic body goes berserk? As in his ground- 
breaking plays, Levee des conflits (Suspension of Conflicts, 2010) 
and the movement sculpture manger (eating, 2014), we are shown 
a snapshot of a community that literally rotates between doubt and 
rebellion. The spectator witnesses a hybrid, excessive form of 
language and movement that articulates the crisis. 

danse de nuit (Night Dance) unfolds like a hastily drafted sketch 
of a 21st century vigil-an artistic guerrilla commando in the urban 
space. > 122 


Produktion: Musee de la danse/Centre choregraphique national de Rennes et de Bretagne 
-Leitung Boris Charmatz. Koproduktion: Theatre National de Bretagne-Rennes, 

Theatre de la Ville & Festival d’Automne a Paris, la Batie-Festival de Geneve, Holland 
Festival-Amsterdam, Kampnagel-Hamburg, Sadler’s Wells London, Taipei Performing Arts 
Center, Onassis Cultural Centre-Athens. Gefordert von Fondation d'entreprise Hermes 



21 


Mohammad Al Attar, 
Omar Abusaada 
Iphigenie 
30.09.17 

Tempelhof Hangar 5 


Nach Motiven von Euripides/Based on Euripidean motifs 
Urauffuhrung /World premiere 
30.09.-02.10.17, 20:00/03.10.17, 18:00 
100 min 

Arabisch mit deutschen Untertiteln /Arabic with German subtitles 

Mit einer Gruppe syrischer Frauen /With a group of Syrian women 
Regie /Director: Omar Abusaada 

Text, Dramaturgie/Script, dramaturgy: Mohammad Al Attar 
Buhne/Stage: Bissan Al-Charif 
Video: Reem Al Ghazi 

de 

„ln jedem Drama steckt ein Splitter Hoffnung", sagt der in Berlin 
lebende syrische Schriftsteller Mohammad Al Attar. Die Theaterstiicke, 
die er mit dem Regisseur Omar Abusaada entwickelt, verdichten 
die Erfahrungen des Krieges und was es bedeutet, sie auszuhalten. 
Theater ist ihr Werkzeug, die komplexe Realitat dieses Krieges zu 
dekonstruieren. 

Mit Iphigenie vollenden sie nun ihr Antikenprojekt, das sich dem 
Leben vertriebener Frauen widmet. Auf die Adaptionen Trojan 
Women ( Die Troerinnen, 2013) in Jordanien und Antigone of Shatila 
(2014) im Libanon folgt nun Iphigenie auf Tempelhof. 

Basierend auf Euripides fast 2500 Jahre altem Stuck entwickeln 
sie Text und Buhnenbild gemeinsam mit einer Gruppe syrischer, in 
Berlin lebender Frauen. Im Dialog mit Euripides erheben sie an 
diesem Theaterabend ihre Stimmen und projizieren aus ihren 
Geschichten eine akute Realitat auf die Buhne. Eine hyperrealisti- 
sche, verdichtete Realitat. Lassen sich Migrationsbewegungen als 
eine prekare Form von Kosmopolitismus begreifen? Hier auf 
Tempelhof, in direkter Nachbarschaft zu einer der groftten Flucht- 
lingsnotunterkiinfte Berlins? 

Die Darstellerinnen arbeiten mit dem Autor und Regisseur 
an einer personlichen Uberschreibung der griechischen Tragodie. 
Im Angesicht einer der groliten Tragodien unserer Zeit. > 124 
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Theatre is our tool. 



en 

“Every drama contains a fragment of hope,” says the Syrian writer 
Mohammad Al Attar, who lives in Berlin. His theatrical journey 
with the director Omar Abusaada condenses the travails of war 
and what it means to endure them. Theatre is their tool to 
deconstruct the complex reality of the struggle in Syria. With 
Iphigenia they have now completed their project on antiquity, 
dedicated to the lives of Syrian displaced women. After their adapt- 
ation of Euripides’ Trojan Women (2013) in Jordan, and Antigone 
of Shatila (2014), in Lebanon, now follows Iphigenia in Tempelhof. 

Based on Euripides’ almost 2500-year-old piece, the script and 
stage set were developed together with a group of Syrian women 
currently living in Berlin. In dialogue with Euripides, on this 
theatrical evening, they raise their voices and through their stories 
project their immediate reality onto the stage. A hyperrealist, 
condensed, artificial reality. Can migratory movements be under- 
stood as a precarious form of cosmopolitanism? Here at Tempel- 
hof, in the direct vicinity of one of the largest refugee shelters in 
Berlin? 

The performers collaborate with the author and director on 
a personal reinterpretation of the Greek tragedy. Set against the 
backdrop of one of the greatest tragedies of our time. > 124 


Produktion: Volksbiihne Berlin. Koproduktion: Arab Fund for Arts and Culture (AFAC) im 
Rahmen der Arab European Creative Platform (AECP). Gefordert durch Kunststiftung Ingvild 
und Stephan Goetz, Arend und Brigitte Oetker, Charlotte von Koerber. In Zusammenarbeit 
mit der Allianz Kulturstiftung und der Heinrich Boll Stiftung e.V. 


Alum 

Kulturstiftung 



II HEINRICH BOLL STIFTUNG 


24 


Kate Tempest 

Let Them Eat Chaos 

06.10.17 

Tempelhof Hangar 5 

Konzert mit Orchester und Chor/ 

Concert with orchestra and choir 

Deutsche Erstauffiihrung/ German premiere 

06.10.17, Einlass/Doors open 19:00, Beginn/Start 20:00 

mit/with Kate Tempest & Band: 

Dan Carey, Hinako Omori, Kwake Bass 

de 

Es ist 04:1 8 Uhr am Morgen. London. Eine StralJe ohne Namen. 
Sieben Bewohner werden wachgehalten von Angst, Alkohol, zu viel 
Oder zu wenig Arbeit. Aus dem Off klingt unerbittlich: ..Europe is 
Lost". 

Das Thema der Rapperin Kate Tempest ist die Einsamkeit der 
Groftstadtmenschen in digitalen Zeiten. Klaustrophobisch, gehetzt, 
gentrifiziert. Sie hat daruber Gedichtbande veroffentlicht, Theater- 
stucke aufgefiihrt und etliche Preise bekommen. Im letzten Jahr 
erschien ihr erster Roman The Bricks That Built the Houses 
( Worauf Du Dich verlassen kannst) und ihr neues Album Let Them 
Eat Chaos. Eine Strafte, eine Uhrzeit, sieben Schicksale. Am Ende 
offnen sich alle Schleusen. Kate Tempest ist 31 Jahre alt. Der 
Deutschlandfunk nennt sie „die wohl bedeutendste Poetin Eng- 
lands". 

Im Mai 2017 kuratiert Tempest das Brighton Festival und fuhrt 
dort erstmals eine orchestrale Version von Let Them Eat Chaos 
auf. Fur die Volksbiihne erganzt sie diese zusatzlich durch einen Chor. 
Die Auffuhrung im Hangar 5 wird weltweit das einzige Konzert mit 
dieser opulenten Produktion sein. 

Die Virtuositat und Vielstimmigkeit, die die furios-atemlose Wort- 
kunstlerin und wiitende Rapperin liber die verschiedenen Medien 
hinweg erreicht, zeigt sich am elektrisierensten und dringlichsten im 
Live-Auftritt. Der Sudosten Londons hat die Sprache von Kate 
Tempest knallhart gemacht. Auf der Biihne klingt ihre Stimme, als 
habe sie nur wenig Zeit, urn loszuwerden, was sie zu sagen hat. 

> 126 
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en 

It is 4:18 in the morning. London. A nameless street. Seven 
residents are kept awake by fear, alcohol, too much or too little work. 
Relentlessly, from the off, the cry: “Europe is Lost”. Rapper Kate 
Tempest’s focus is the loneliness of urban inhabitants in the 
digital age. Claustrophobic, rushed, gentrified. She has published 
poems, produced plays and won numerous prizes. Last year, her 
first novel The Bricks that Built the Houses was published and her 
new album Let Them Eat Chaos released. A road, a time, seven 
lives. In the end, the floodgates are opened. Kate Tempest is 31 years 
old. Deutschlandfunk has called her “the most significant poet in 
England”. 

In May 2017, Tempest will curate the Brighton Festival and perform 
an orchestral version of Let Them Eat Chaos. For the Volksbiihne, 
this will also be performed with a choir. The performance in Hangar 5 
will be the only concert worldwide with such a lavish production. 

The virtuosity and diversity the furious, breathless wordsmith and 
impassioned rapper attains beyond the various media is demon- 
strated by the electrifying and urgent live performance. South East 
London has tempered Kate Tempest’s language to a sharp-edged 
sword. On stage, her voice sounds as if she has too little time and 
much still to say. > 126 


Produktion: Let Them Eat Chaos: Rearranged beauftragt von Brighton Festival. 
Produktion Chor-Version: Volksbiihne Berlin 
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Samuel Beckett/Tino Sehgal 


10.11.17 
Grofces Haus 

Premiere 
10.-12.11.17 
Open end 

de 

Zur Eroffnung zeigt die Volksbuhne Einakter von Samuel Beckett 
und Arbeiten von Tino Sehgal in einem Abend uber Kunst und 
Sprache. Das gesamte Haus wird bespielt-die Buhne, der Saal, die 
Foyers-mit unterschiedlichen Formaten, Situationen und Formen 
der Interaktion. 

Beckett entwirft in seinen Monologen eine neue Form des Sprech- 
theaters. Es sind literarisch-poetische Kompositionen, die einen 
expliziten Werkcharakter beanspruchen. Er setzt sich hier mit den 
mentalen Raumen des Theaters Oder des Fernsehens ausein- 
ander, die mitbestimmen, wie wir Sprache verstehen und einsetzen. 
Not I (Nicht Ich, 1972) ist einer der radikalsten Theaterentwurfe des 
20. Jahrhunderts: minimalistisch verdichtet, fragmentiert, mono- 
logisch und doch polyphon. Eh Joe (He, Joe, 1966) ist ein strenges 
Arrangement, in dem Sehen und Horen gegeneinander ausgespielt 
werden und eines bleibt: die Stimme. 

Tino Sehgal steht fur eine radikale Neubestimmung der Kunst und 
ihrer Erfahrung. Seine ublicherweise in Ausstellungen gezeigten 
Arbeiten nehmen erst in dem Moment Gestalt an, in dem der Zu- 
schauer ihnen begegnet. Seit 2000 konstruiert der Berliner Kiinstler 
Live-Situationen und Konversationstiicke, in denen Interpreten 
uber Gesprache Oder Gesang mit Besuchern in Kontakt treten. Seine 
ersten Tanzstunden hat er Mitte der 1990er Jahre bei der Kresnik- 
Tanzerin Liliana Saldana beim Jugendtheater P14 absolviert, seine 
asthetische Sozialisierung in Auffuhrungen von Kresnik und 
Schlingensief in der Volksbuhne erfahren. „Als 19-Jahriger habe ich 
in der Volksbuhne verstanden, dass in der Kunst erst einmal 
alles moglich ist. Das hort sich vielleicht banal an, war aber pragend", 
sagt Sehgal. 

Was Beckett und Sehgal teilen, ist die Verbindung von Auffiih- 
rungsgeschehen und Kunstanspruch. Beide situieren sich in 
Relation zu den Traditionen des Theaters und der Kunst, uber die sie 
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zugleich hinausgehen. Ihr Aufeinandertreffen ist ein Dialog unter- 
schiedlicher Ansatze iiber Kunst und Sprache: eine spatmoderne, 
existenziell durchwirkte Poetik trifft auf ein kunstlerisches Spre- 
chen, das den Dialog mitden Besuchern sucht, um Denkfiguren und 
grundlegende Strukturen unserer Zeit zu verhandeln. > 128 

en 

The Volksbuhne presents an evening on art and language, with one- 
act plays by Samuel Beckett and works by Tino Sehgal. The pro- 
gramme will unfold in the entire building: on stage, in the auditorium 
and the foyers, thereby traversing different formats and modes of 
interaction. 

Beckett devises a new form of spoken theatre with his mono- 
logues. In these literary-poetic compositions Beckett is concerned 
with the mental spaces of theatre and television, which influence 
how we understand and use language. Not I (1972) is one of the 
most radical spoken-word theatrical works of the 20th century: con- 
densed in a minimalistic way, fragmented, monologic yet polyphonic. 
Eh Joe (1966) is a rigorous arrangement, where sight and hearing 
are played out against each another, yet what remains is the voice. 

Tino Sehgal represents a radical redefinition of art and how 
it is experienced. His works, usually presented in exhibitions, only 
take shape when the viewer encounters them. Since 2000, the 
Berlin-based artist has been constructing live situations, in which 
interpreters engage with the visitors, either through conversations 
or through singing. Sehgal took his first dance classes in the 
mid-1 990s with Kresnik dancer Liliana Saldana at Volksbuhne’s youth 
theatre P14; His early aesthetic socialisation was strongly marked 
by Kresnik and Schlingensief productions at the Volksbuhne, as well 
as by Einar Schleef’s work at the Berliner Ensemble. “It was as a 
19-year-old at the Volksbuhne, that I understood that in art basically 
everything is possible. That may sound banal, but it was decisive,” 
says Sehgal. 

What Beckett and Sehgal share is that they both situate themselves 
in relation to the traditions of theatre and art, whilst simultaneously 
moving beyond them. Their encounter brings different approaches on 
art and language into dialogue: a late-modernist poetry infused 
with existentialism meets an artistic practice that seeks to engage 
in dialogue with the visitors to reflect on prevailing figures of 
thought and fundamental structures of our time. > 128 


Produktion: Volksbuhne Berlin 
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Calla Henkel, Max Pitegoff 
Gruner Salon 
11 . 11.17 
Gruner Salon 


Eroffnung/Opening 

ab/from 11.11.17, wochentlich/weekly 

Organisiert von/Organised by: Calla Henkel, Max Pitegoff 

de 

Die in Berlin lebenden Kunstler Calla Henkel und Max Pitegoff 
arbeiten in unterschiedlichen medialen Formaten, darunter Theater, 
Performance, Fotografie und Text. Dabei interessieren sie sich fiir 
die Regelsysteme, nach denen gemeinschaftlich genutzte Raume 
funktionieren. Wahrend der letzten fiinf Jahre haben sie mehrere 
Berliner Off-Spaces betrieben u.a. das New Theater 
(201 3-201 5), ein Kreuzberger Ladenlokal, in dem sie stets mit 
groften Gruppen von Kunstler*innen, Autor*innen und Musiker*in- 
nen Stiicke geschrieben und produziert haben. 

Mit der Bespielung des Grunen Salons geht das Kiinstler-Duo in 
Sachen kollaborativer Stuckentwicklung und Inszenierung noch 
einen Schritt weiter: Zweimal pro Woche soil der Grime Salon furs 
Publikum geoffnet und dann zugleich Bar und Biihne sein. Es 
werden Stiicke aufgefiihrt, die in sehr unterschiedlichen Sprachen 
und Formen erzahlt werden, immer als Echo der Situation und der 
jeweiligen Menschen im Raum. Indem Kiinstler*innen, Autor*innen, 
und Mitglieder der lokalen Szene ihre Fertigkeiten einbringen, 
werden sie zu Schauspieler*innen. 

Henkel und Pitegoff wollen ein durchlassiges Ensemble 
zusammenstellen. Wahrend der Eroffnungssaison liegt der Fokus 
auf dem Aufbau von Beziehungen, aus denen sich temporare 
Formate von Ensemble entwickeln lassen: als Besetzung, als 
Publikum, als Offentlichkeit und als Institution. 

Die Theaterstucke werden von wochentlichen Soireen begleitet, 
die den Grunen Salon zu einem Resonanzraum fiir Dringlichkeit und 
Spontaneitat machen. > 130 
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Beziehungen. 

Relationships. 
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en 

Calla Henkel and Max Pitegoff are Berlin-based artists who work 
between a variety of media including theater, performance, 
photography and writing. Often starting with collaboration, their 
work investigates the types of rules and systems that build shared 
space. Over the last five years they have run several spaces in 
Berlin, including New Theater (2013-2015), a storefront in Kreuz- 
berg where they wrote and produced plays with large groups of 
artists, writers and musicians. 

Moving forward with a collaborative format of playwriting and 
staging, the artists will inhabit the Gruner Salon. Open to the public 
every week, it will function as bar and stage, presenting narrative 
and text driven pieces written in response to the conditions and 
community surrounding the space. Using different skills as modes 
of storytelling, actors will often be artists, writers, or members of 
the locality. 

Henkel and Pitegoff aim to develop a permeable ensemble that 
will embody Gruner Salon, thus the opening season will focus on 
the contracting of relationships and the temporary formats of 
ensemble: as cast, as audience, as public and as institution. 

In addition to a seasonal programme of original plays, the pro- 
gramme will also host weekly events. Organised at short notice, 
these allow the Gruner Salon to act as a site of urgency and response. 
> 130 

Produktion: Volksbiihne Berlin 
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Samuel Beckett 
Nicht Ich / Tritte/ He, Joe 
18.11.17 
Grofces Haus 


Theater/ Theatre 
Premiere 

18.11.17/28.11.17/21.12.17/28.12.17 

ca. 75min 

Deutsch/German 

mit/with N.N., Morten Grunwald 

Regie /Director: Walter Asmus 

Biihne, Kostum/ Stage, costumes: Alex Eales 

de 

„Wirst du nie aufhoren, es alles hin- und herzuwalzen? Pause. Es? 
Pause. Es alles. Pause. In deinem armen Kopf.“ Footfalls (Tritte, 1976) 

M kann sich weder aus ihrer Mutterbindung noch aus ihren 
eigenen Gedankenschleifen befreien. Becketts Figuren sind ge- 
fangen. In den glanzenden Triimmern ihrer Sprache. Und den 
Grenzbereichen der Buhne. Dort lasst er sie in immer neuen Vari- 
anten des Leerlaufs das existenzielle Nichts durchschreiten. 

Eh Joe (He, Joe, 1966) ist die erste TV-Arbeit Becketts. Der alte Joe 
sagt kein Wort, aus dem Off wird er von einer Frau angeklagt. Sein 
Gesicht eine Landschaft. Joe wird von dem legendaren danischen 
Schauspieler Morten Grunwald gespielt, der vor allem durch seine 
Rolle des Benny Frandsen in den Olsenbanden-Filmen beruhmt wurde. 

In dem vollig dunklen Biihnenraum von Not I (Nicht Ich, 1972) 
befinden sich gar keine Darsteller mehr. Nur noch ein angestrahlter 
Mund, er stoftt ein atemloses Worter-lnferno hinaus. Das Stuck 
gilt als einer der innovativsten Entwurfe der Theatergeschichte, der 
visionar die Briicke zur Performance Art schlug. 

In der Balance von bildhaftem Text und szenischem „lmage“ 
markieren die Stucke auf frappierende Weise die Schnittstelle vom 
„Text-Erzahlen“ zum heutigen „Bild-Erzahlen“. 

Und sie fuhren uns zuruck zur Quintessenz des Theaters: Korper, 
Raum, Stimme. Durch rhythmisierte Bewegungsablaufe, absolute 
Pragnanz der Form und Konzentration findet man wieder jahen 
Kontakt zur Welt. Inszeniert werden die drei Stiicke von Walter Asmus, 
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dem langjahrigen kiinstlerischen Mitarbeiter von Samuel Beckett. 
Er hat international bereits alle Stiicke Becketts inszeniert und lebt 
in Berlin. > 132 

en 

“Will you never have done? (Pause.) Will you never have done... 
revolving it all? (Pacing.) It? It all. (Pause.) In your poor mind.” 
Footfalls (1976; 

M can’t extricate herself, either from her mother or her own thought 
processes. Beckett's figures are entangled. In the shimmering web 
of their own language. And the boundaries of the stage. Where he has 
them pace out ever new variations of the emptiness of the existential 
void. Eh Joe (1 966) was Beckett’s first television piece. Old Joe doesn’t 
say a word, while he is chastised by a woman off-stage. His face is 
a landscape. Joe is played by the outstanding Danish actor Morten 
Grunwald, who rose to fame with his role as Benny Frandsen in 
the Olsen Gang films. 

On the completely dark stage of Not I (1 972) no actors are present. 
Only a spot-lit mouth, ejecting a breathless inferno of words. The 
piece is considered one of the most innovative in theatre history: 
a visionary bridge to performance art. 

In the balance of figurative texts and scenic imagery, the pieces 
strikingly mark the interface between ‘textual’ narration and today's 
‘illustrative’ narration. 

And they lead us back to the quintessence of the stage: body, 
space, voice. Through rhythmic sequences of movement, absolute 
concision of form and concentration, one abruptly regains contact 
to the world. 

The three pieces are staged by Walter Asmus, Samuel Beckett’s 
long-time artistic collaborator. The Berlin-based director has already 
directed every Beckett play written, in various corners of the world. 

> 132 

Produktion: Volksbuhne Berlin 
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Susanne Kennedy 
Women in Trouble 
30.11.17 
Grofces Haus 


Stationendrama/Episodic drama 
Urauffuhrung /World premiere 

30.11.17/02.12.17/03.12.17/10.12.17/23.12.17/27.12.17 
ca. 120min 

Deutsch und Englisch/German and English 

mit/with Suzan Boogaerdt, Marie Groothof, Julie Solberg, 

Anna Maria Sturm, Bianca van der Schoot, 

Thomas Wodianka, N.N., N.N. 

Regie, Text/ Director, Script: Susanne Kennedy in Kooperation mit/ 

in collaboration with Suzan Boogaerdt, Bianca van der Schoot 

Biihne/Stage: Lena Newton 

Kostiim/ Costumes: Lotte Goos 

Video: Rodrik Biersteker 

Sound Design: Richard Janssen 

de 

Die Biihne dreht sich. Angelina Dreem Eins tragt eine Latex-Maske 
mit langen schwarzen Haaren. Sie sitzt auf einem Sofa in hoch- 
glanzender Reality-TV-Asthetik und rekelt sich in Pose. Das 
Biihnendisplay dreht sich weiter. Set zwei zeigt Fitnessgerate und 
Wellnessbereich, Angelina Dreem Zwei fahrt in einen 
Tomografiescanner. 

Angelina Dreems Leben ist eine Soap. Aber ihr Leben ist auch 
real. Angelina Dreem ist krank. Sie hat Krebs. Im Laufe des Stiickes 
existieren immer neue Doppelganger von ihr, die von einer 
Rabbit-Hole-Realitat in die andere fallen. Alter werden, Frau sein, 
sie/man selbst bleiben, sich selbst dann doch wieder austreiben. 

Die Frage in Women in Trouble ist, ob es etwas zu lernen gibt. Kann 
das nachste Leben ein besseres Leben werden? 

„Was mich iiberhaupt nicht interessiert, ist lronie.“ Susanne 
Kennedy, 1977 geboren, traut dem Theater nicht recht. Oder anders: 
Sie will zuriick zum Kern des Theaters. Deshalb setzt sie ihren 
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Schauspielern Masken auf und spielt Text als Voice-Over vom Band. 
Gegen die Prasenz, die die Biihne so schwer wiegen lasst, und 
die im richtigen Moment doch den Beweis liefert, dass uns das Ritual 
des Theaters auch nach 2500 Jahren noch immer alles sagen 
kann. Kennedy ist dem Tod auf der Spur. Ihre Operninszenierung 
Orfeo (2015) hat den Untertitel „Eine Sterbeubung" und auch ihre 
aktuelle Regiearbeit Die Selbstmord-Schwestern (2017), nach Jeffrey 
Eugenides’ Roman The Virgin Suicides, blickt aus der Perspektive 
des Todes auf das Leben. 

Warum muss Medea ihre Kinder immer wieder ermorden, warum 
muss Hamlet immer wieder sterben? „Wir haben das Bediirfnis, 
an einem Ort zusammenzukommen, urn mitzuerleben, wie Menschen 
lieben, leiden, morden, sterben. Schauspieler sind wie Stalker, sie 
nehmen uns mit in einen Raum der Wiinsche. Sie sind ortskundig, 
wo wir uns fremd fuhlen", glaubt Kennedy. Mit der Marieluise- 
Fleilier-Bearbeitung Fegefeuerin Ingolstadt (2013) und der Fassbinder- 
Adaption Warum lauft Herr R. Amok? (2014) wurde sie an den 
Munchner Kammerspielen zu einer der gefragtesten Theatermache- 
rinnen der Republik. In Women in Trouble karussellen die Double 
durch keimfreie Kulissen: Ist es ein hyperrealistisches Scientology- 
Center, eine virtuelle Krebsklinik-oder schon das Nachleben? 

Seit fiber 15 Jahren beschaftigt uns die Idee des Anthropozans. 
Sie besagt, dass die Menschheit zu einem geologischen Faktor 
geworden ist. Wir kratzen nicht nur an der Oberflache der Natur, 
sondern verandern sie tiefgreifend. Natur und Kultur, Lebewesen und 
technische Objekte bilden ein neuartiges Krafteverhaltnis. Kennedy 
sagt, es galte in diesem Moment loszulassen: „Das Subjekt ist 
doch kein Thema mehr! Die Dinge, die wir mal erfunden haben, urn 
den Menschen auf der Buhne zu reprasentieren, greifen nicht mehr. 
Sich selbst zu finden, heifit, sich selber zu verlieren." 

In ihrer ersten Inszenierung fur die Volksbiihne entwickelt die 
Regisseurin Vervielfaltigungskabinette, in denen aufgesplitterte 
Menschen in ungeschonter Menschlichkeit sichtbar werden. Mit 
jeder Umdrehung verandert sich die Matrix. > 136 

en 

The stage turns. Angelina Dreem One is wearing a latex mask 
complete with long black hair. She sits on a sofa, characterised by 
high-gloss reality TV aesthetics, and reclines in a pose. The stage 
continues to turn. A second set contains fitness equipment and a spa 
area; Angelina Dreem Two moves through a tomographic scanner. 

Angelina Dreem’s life is a soap opera. But her life is also real. 
Angelina Dreem is sick. She has cancer. Throughout the play, new 
Doppelgangers of her continually appear, falling from one rabbit- 
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hole reality into the next. Growing older; being a woman; remaining 
oneself; exorcising oneself again. Women in Trouble explores if 
there is anything left to learn. Could the next life be a better one? 

“I am not the least bit interested in irony.” Susanne Kennedy, 
born in 1977, does not really trust theatre. Or, rather, she wants to 
return to its roots. So, she masks her actors and plays recorded 
texts as voice-overs, combatting the presence that makes the stage 
so weighty and, at the right moment, demonstrating that the ritual 
of theatre can still tell us everything after 2500 years. Kennedy is hot 
on the heels of death. Her opera production Orfeo (2015) had the 
subtitle “An Exercise in Dying” and her current production The Virgin 
Suicides (2017), based on Jeffrey Eugenides’ novel of the same 
name, looks back on life from the perspective of death. 

Why must Medea kill her children every time, and why must 
Hamlet always die? “We have the need to gather in a common place 
to witness how people love, suffer, kill and die. Actors are like 
stalkers: they take us along into a ‘space of desires’. They are familiar 
with places where we feel alien,” maintains Kennedy. With her 
productions of Marieluise FleilJer’s Purgatory in Ingolstadt (2013) 
and Fassbinder’s Why Does Herr R. Run Amok ? (2014) at the 
Munich Kammerspiele, she became one of the most popular theatre 
makers in Germany. In Women in Trouble, the Doppelgangers 
circle about on germ-free stage sets: is it a hyper-realistic Scientology 
centre, virtual cancer clinic-or already the afterlife? 

The idea of the Anthropocene era has preoccupied us for more 
than 15 years. It proposes that humankind has become a geological 
factor. We are not only scratching the surface of nature, but 
changing it profoundly. Nature and culture, creatures and technical 
objects constitute a novel mixture. Kennedy believes the time has 
come to let go: “The subject is no longer a topic! The things we have 
invented to represent people on the stage no longer work. To find 
oneself is to lose oneself.” 

In her first production for Volksbiihne the director has developed 
duplicating cabinets, in which fragmented human beings become 
visible in their unadorned humanity. The matrix changes with each 
rotation. >136 


Produktion: Volksbiihne Berlin. Koproduktion: Theater Rotterdam 
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Apichatpong Weerasethakul 
Fever Room 
07 . 12.17 
Grofces Haus 


Theater, Film /Theatre, film 

Deutsche Erstauffuhrung/ German premiere 

07./08.12.17 

90 min 

Thailandisch mit deutschen und englischen Untertiteln/ 

Thai with German and English subtitles 

Regie /Director: Apichatpong Weerasethakul 
Visual Design: Rueangrith Suntisuk 
Licht-Design/Lighting design: Pornpan Arayaveerasid 
Sound Design: Akritchalerm Kalayanamitr 

Sound Design, Komposition/ Musical composition: Koichi Shimizu 
de 

In Fever Room fiihrt der thailandische Filmemacher und Kiinstler 
Apichatpong Weerasethakul das Kino ins Theater und lasst es dort 
von sich selbst traumen. 

Basierend auf dem Bildmaterial von Weerasethakuls letztem 
Kinofilm Cemetery of Splendour (2015) erscheinen die Figuren hier 
wie Geister erneut. Jenjira, die Lieblingsschauspielerin des Filme- 
machers, verkorpert Jen, eine Hausfrau, die sich auf einen chirur- 
gischen Eingriff vorbereitet. Im Krankenhaus vermischen sich 
ihre Traume mit denen von Itt, einem ewig schlafenden Soldaten. 
Anderswo erlebt eine Gruppe junger Leute ein Abenteuer auf 
dem Mekong. Wahrend ihrer langen Reisen finden sie im Schlaf eine 
Zuflucht und einen Ort geheimen Widerstands. 

Fiir seinen Spielfilm Uncle Boonmee Who Can Recall His Past Lives 
(Uncle Boonmee erinnert sich an seine fruheren Leben) hat 
Weerasethakul 2010 die Goldene Palme von Cannes bekommen. 
Er war auf der Kunstbiennale in Venedig und der Documenta in 
Kassel zu sehen. Bei Fever Room handeltessich nun urn dieerste 
Buhnenarbeit des Regisseurs. 2015 uraufgefuhrt in Korea, ent- 
wickelt Weerasethakul fur Berlin eine neue Version, die auf den 
Theaterraum der Volksbuhne Bezug nimmt. Der Animismus seiner 
Filme wird in dieser Performance-Projektion weitergedacht. Der 
Vorfuhrapparat setzt sich in Bewegung und lasst uns eintauchen 


43 


in die traumhafte, sinnliche Welt des Filmemachers, in der aus der 
ganz gewohnlichen Realitat unsichtbare Krafte hervortreten konnen. 

Magie erfullt die Hohle des Theaters; wir werden von einem Fieber 
befallen, und die Schatten erwachen zu neuem Leben. > 140 

en 

In Fever Room the Thai film-maker and artist Apichatpong 
Weerasethakul moves the cinema into the theatre, where it dreams 
of itself. 

Based on images from Weerasethakul’s most recent feature film, 
Cemetery of Splendour (201 5), the figures here are resurrected as 
ghosts: The film-maker’s favourite actress, Jenjira, embodies Jen, 
a housewife who is preparing to undergo surgery. At the hospital, 
her dreams mingle with those of Itt, a sleeping soldier from a country 
bereft of light. Elsewhere, a group of young people embark on an 
adventure down the Mekong River. During their long dream-journeys, 
each person tends to their wounds and finds, in their slumber, a 
haven or a place of secret resistance. 

Weerasethakul received the Palme d’Or in Cannes in 2010 for 
his feature film Uncle Boonmee Who Can Recall His Past Lives. He 
was shown at the Venice Biennale and the Documenta in Kassel. 
Fever Room is the director’s first stage work. For its Berlin premiere, 
Weerasethakul has developed a version that references the theatre 
of the Volksbiihne. The animism of his films is developed on in this 
performance-projection. The projector comes to life to immerse us 
in the film-maker’s dreamlike and sensual world, where unseen 
forces can surface in the most banal reality. 

In the cavern of the theatre, the magic takes hold; a fever comes 
over us, and once again, the shadows come to life. > 140 


Produktion: Asian Culture Centre Theatre -Korea, Kick the Machine Films, 
Volksbiihne Berlin 
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Ein Lichtstrahl 
bohrt sich 
durch die halb 
geschlossenen 
Augenl der. 
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Apichatpong Weerasethakul 
Mysterious Objects at Midnight 
09.12.17 
Grofces Haus 


Filmnacht, Retrospektive/Film night, retrospective 

Deutsche Erstauffuhrung/ German premiere 
09.12.17, ca. 18h 

Thailandisch mit deutschen und englischen Untertiteln/ 

Thai with German and English subtitles 

Kunstlerische Leitung /Artistic director: Apichatpong Weerasethakul 
Kurator/ Curator: Giulio Bursi 

de 

Als besonderes Begleitprogramm zu seiner Inszenierung Fever Room 
(2015) zeigt derthailandische Kunstler und Regisseur Apichatpong 
Weerasethakul in einem nachtlichen Screening die erste vollstandige 
Retrospektive seiner Filmarbeit. 

Die Reihe eroffnet sinnbildlich mit dem Film Vapour (201 5), derden 
Werdegang des Begrunders des „Free Thai Cinema Movement" 
nachverfolgt. Zu der langen Reise durch Weerasethakuls filmisches 
Werk gehoren seine allerersten 16-mm-Filme 0116643225059 
(1994) und Like the Rentless Fury of the Pounding Waves (1994) 
ebenso wie die preisgekronten 35-mm-Spielfilme. Zudem selten 
gezeigte Kurzfilme und Trailer, die in Hi-8, MiniDV, Super8 und auf 
dem Handy gedreht wurden-etwa der Kultfilm The Adventure of 
Iron Pussy (2003). 

Weerasethakuls experimentelles und innovatives Kino der Reinkar- 
nationen uberschreitetdie Grenzen von Urbanitat und Landlichkeit, 
Dokumentation und Fiktion sowie Schlaf und Handlung. Es hat in den 
letzten beiden Jahrzehnten den unabhangigen Film nachhaltig 
beeinflusst. Die Filme werden in iiber achtzehn Stunden ineinander 
iibergehen, dadurch entstehen ganz neue und besondere Narrative 
seiner Arbeit. Wahrend der Vorstellung konnen die Zuschauer jeder- 
zeit kommen und gehen. 

Die Filmnacht ist nicht nureine umfassende Retrospektive, 
sondern eine Nacht, in der das Publikum zwischen Sonnenuntergang 
und -aufgang zum ersten Mai dem traumahnlichen Gesamtwerk 
Weerasethakuls begegnet. > 142 
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en 

As a special event accompanying his theatre work Fever Room, the 
Thai artist and director Apichatpong Weerasethakul presents his 
first ever complete retrospective in an all-night series of screenings. 

Opening symbolically with Vapour ( 2015), shot in the Toongha 
village in the Mae Ram district of Thailand, an area that has long been 
a battleground between the people plagued with land management 
issues and the state, the programme retraces the founder of the Free 
Thai Cinema Movement’s career. This long journey through his 
cinematic oeuvre will include his very first 16mm films like 
0116643225059 (1994) and Like the Rentless Fury of the Pounding 
Waves (1994) as well as award-winning 35 mm features, passing 
through very rare shorts and trailers shot in Hi-8, MiniDV, Super8 and 
on mobile phone, including the low-fi cult The Adventure of Iron 
Pussy (2003). 

With his experimental and innovative cinema of reincarnations 
that transcends urban and rural communities, documentary and 
fiction, sleep and action, Weerasethakul has profoundly influenced 
the independent cinema scene of the past two decades. In more 
than eighteen hours of projections the films will blend into another to 
create a different and special narrative of his work. The viewer will 
be able to join and leave the screenings at any point. 

The film night is not simply a comprehensive retrospective but an 
open night where the theatre space and the audience meet the 
dreamlike body of work by Weerasethakul from dusk till dawn. 

> 142 


Produktion: Retrospektive: Volksbiihne Berlin 
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Mette Ingvartsen 
Red Pieces (2017) 
13.12.17 
Grofces Haus 


Ein Abend in drei Teilen/An evening in three parts 
Deutsche Erstauffuhrung/ German premiere 
13.-16.12.17 

5h, zwei Pausen/two intervals 
de 

Die danische Choreografin und Tanzerin Mette Ingvartsen gehort 
zum kunstlerischen Team der Volksbuhne. In die erste Spielzeit 
startet sie mit zwei neuen Choreografien und einer performativen 
Konferenz: 21 pornographies, to come (extended), The Permeable 
Stage. In ihnen kommt Ingvartsens Arbeit der vergangenen funf Jahre 
zusammen: Der Fokus dieser Arbeit liegt auf der Verbindung von 
Sexualitat, Macht und Korperpolitik. Durch die steigende Sichtbar- 
keit von Korpern in intimen Situationen und ihrer medialen Expo- 
niertheit verwischen die Grenzen zwischen Privatem und Offentlichem. 
Die Bilder kommen ungefragt, Ingvartsen stimuliert zuruck. 

en 

Danish choreographer and dancer Mette Ingvartsen is a member of 
the Volksbuhne’s artistic team. In the first season, she will start with 
two new choreographies and a performative conference, a culmi- 
nation of her work of the past five years: the focus of these works is 
on the connection between sexuality, power and to the politics of the 
body. Due to the increasing visibility of bodies in intimate situations 
and their media exposure, the distinctions between private and public 
are becoming blurred. The images come uninvited, Ingvartsen 
reciprocates. 
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Mette Ingvartsen 

Red Pieces: 21 pornographies 


Solo Performance 
75min 

In englischer Sprache/ln English 

Konzept, Choreografie und Performance/Concept, 
choreography and performance: Mette Ingvartsen 
Buhne/Stage: Mette Ingvartsen, Minna Tiikkainen 
Dramaturgie/ Dramaturgy: Bojana Cvejic 
Licht/ Lighting: Minna Tiikkainen 
Sound Design: Peter Lenaerts 

Management/Company management: Kerstin Schroth 
de 

Aus der Gefangniszelle heraus schrieb de Sade 1785 einen Roman 
uber Libertinage. Die Natur der menschlichen Leidenschaften 
bedinge und rechtfertige kriminelles Verhalten. In der Geschichte der 
westlichen Moderne steht dieser Moment exemplarisch fiir die 
moralische Ambivalenz innerhalb der engen Verbindung von sexueller 
Befreiung und Machtverhaltnissen. Wahrend die Legalisierung 
von Pornografie in Danemark 1967 noch fiir die Ausweitung von 
erotischer Freiheit hin zu grofterer Geschlechtergleichheit stand, 
umfasst Pornografie heute ein deutlich breiteres Spektrum von 
Ausdrucks-und Anwendungsformen-angefangen bei der Artikulation 
queerer und feministischer Positionen bis hin zu sexualisierter 
Folter im Krieg. Der Schliissel zur affektiven Macht von Pornografie 
liegt dabei moglicherweise schon im Wortursprung: ‘pernanai’ heilit 
im Griechischen ‘verkaufen’. Es wird sofort deutlich, wieso der porno- 
grafische Money- bzw. Cumshot auf dieselbe Wirkung zielt wie 
..Breaking News", Action-Szenen und die Brutalitat authentischer 
Kriegspornos. 

Ausgehend von der These, dass Pornografie langst in viele 
gesellschaftliche Felder durchgesickert ist, erkundet Mette Ingvartsen 
mit einer Sammlung an erotischem und affektivem Material, wie 
das Pornografische funktioniert: Zurschaustellung von Grausamkeit, 
klinische Prazision, Gewalt und Schmerz, manchmal auch Gelachter, 
Auf- und Erregung. Durch korperliche Aktion und erzahlerische 
Beschreibung entsteht eine spekulative Choreografie. > 144 
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en 

Writing a novel about libertinage from his prison cell in 1785, Marquis 
de Sade declared that the nature of human passions authorises 
crime. This moment in Western modernity marks the moral ambival- 
ence in the bind between sexual liberation and power. While the 
legalisation of pornography in Denmark in 1967 expanded erotic 
freedom towards more gender equality, pornography today includes 
a politically wide range of expressions and uses, from queer and 
feminist stances to sexualised torture in war. The key to the 
affective power of pornography lies perhaps in the very root of the 
word: pernanai (Greek) = to sell. It explains how the pornographic 
‘money-shot’ operates in the climactic effects of ‘breaking news’, in 
the explosiveness of action scenes or in the brutality of authentic 
war porn. 

Starting from the idea that pornography has leaked into many 
areas of society, Mette Ingvartsen explores the operations of the 
pornographic through a collection of erotic and affective materials. 
Most of them have little to do with explicit sex, yet they show 
some characteristics of the pornographic: expressions of cruelty, 
clinical precision, violence and pain, but sometimes also of 
laughter, excitement and thrill. The combination of physical action 
and narrative descriptions results in a speculative choreography. 

> 142 


Produktion: Mette Ingvartsen /Great Investment. Koproduktion: Volksbiihne Berlin, 

PACT Zollverein (Essen), Kaaitheater (Brussel), Kunstencentrum BUDA (Kortrijk), Les 
Spectacles vivants-Centre Pompidou (Paris), Dansehallerne (Kopenhagen), BIT 
Teatergarasjen (Bergen), Julidans (Amsterdam), CCN2-Centre choregraphique national 
de Grenoble, Le phenix (Valenciennes). Unterstiitzt von Nanterre-Amandiers, Centre 
Dramatique National, Musee de la danse/Centre Choregraphique National de Rennes et 
de Bretagne & Kustenwerkplaats Pianofabriek. Gefordert durch The Flemish Authorities & 
The Danish Arts Council 
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Mette Ingvartsen 

Red Pieces: to come (extended) 


Choreografie, Performance /Choreography, performance 
65min 

mit/with Johanna Chemnitz, Katharina Dreyer, Bruno Freire, 
Bambam Frost, Ghyslaine Gau, Elias Girod, Gemma Higginbotham, 
Dolores Hulan, Jacob Ingram-Dodd, Anni Koskinen, Olivier Muller, 
Calixto Neto, Danny Neyman, Norbert Pape, Hagar Tenenbaum, 
(Alberto Franceschini, Anuschka von Oppen, Manon Santkin) 

Konzept, Choreografie/Concept, choreography: 

Mette Ingvartsen 

Biihne/Stage: Mette Ingvartsen, Jens Sethzman 
Kostum/Costumes: Emma Zune 
Dramaturgie/ Dramaturgy: Tom Engels 
Licht/ Lighting: Jens Sethzman 

Musikalische Gestaltung/ Musical arrangements: Adrien Gentizon, 
mit Musik von/with music by Benny Goodman 

de 

to come (extended) erkundet die schwindende Grenze von privatem, 
offentlichem und intimem Raum im Hinblick auf sexuelle Represen- 
tation. In einer Performance, die die erotische Ordnung der Dinge 
heftig durcheinanderwirbelt, befragt eine Gruppe von 15 Performer* 
innen in einem orgienhaften Setting die Vorstellung von individueller 
sexueller Freiheit. Die Korper der Performer*innen verschmelzen zu 
einem Kollektiv, dessen Oberflachen nicht mehrzu unterscheiden 
sind. Wie konnen Korper physisch in Verbindung treten? Die Perfor- 
mance verlangsamt exzessive Erregungszustande, urn sie im 
nachsten Augenblick energisch zu beschleunigen. Gleichzeitig stellt 
sie infrage, wie das Theater formal selbst orgasmische Strukturen 
befordert. Die Freude an abstrakten Formen und Farben trifft auf ein 
rhythmisches Pulsieren, das von den sinnlich-wolliistigen Figuren- 
gruppen ausgeht, deren Strukturen sich aufzulosen beginnen. 

to come (extended) basiert auf einer fruheren Arbeit, die Mette 
Ingvartsen 2005 mit fiinf Tanzer*innen realisiert hat. Der Wunsch, 
heutige Sexpolitik durch die lustvoll getonten Perspektiven des Stucks 
von 2005 gebrochen zu betrachten, war fur Ingvartsen Anlass, die 
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Choreografie in grolierer Besetzung erneut aufzugreifen. to come 
(extended) ist Teil von Red Pieces , jener Reihe von Arbeiten, in 
denen es um das Ineinandergreifen von Sexualpolitik, privatem 
und offentlichem Raum und Erlebnisokonomie geht. > 148 

en 

to come (extended) explores the lack of distinction between private, 
public and intimate space. In a performance that literally disrupts 
erotic orders, a group of 15 performers questions the notion of indi- 
vidual sexual freedom by working on orgiastic relations. The 
bodies of the performers merge into a collective group formation 
by making their surfaces indistinguishable from one another. 
Working directly on how bodies can physically connect, mechanisms 
of desire are rethought by experimenting with sexual, orgasmic 
and social expressions. The performance challenges the use of orgas- 
mic structures in theatre by proposing extended states of pleasures 
in which excitement is both excessively slowed down and ener- 
getically sped up. The enjoyment of abstract colours and shapes 
mix with a sensation of rhythmic pulsing produced by sensual 
figures, while social structures come undone. 

to come (extended) is based on an earlier work for five dancers 
created by Mette Ingvartsen in 2005. The reason for revisiting this 
choreography with a larger performing cast lies in Ingvartsen’s wish 
to refract the current politics of sex through the joyful tone of the 
perspectives of the 2005 piece. Furthermore, to come (extended) 
joins the Red Pieces, a series of works dealing with the conjunc- 
ture of sexual politics, private and public spheres, and the experi- 
ence economy. > 148 


Eine Produktion von Mette Ingvartsen /Great Investment. Koproduction: Volksbuhne (Berlin), 
steirischer herbst festival (Graz), Kunstencentrum BUDA (Kortrijk), Festival d’Automne 
(Paris), Les Spectacles vivants-Centre Pompidou (Paris), Dansehallerne (Copenhagen), 
CCN2-Centre choregraphique national de Grenoble, Dansens Hus (Oslo), SPRING 
Performing Arts Festival (Utrecht), Le phenix (Valenciennes). Gefordert von: The Flemish 
Authorities & The Danish Arts Council 
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Menschen 
flieRen uber 
die Buhne 
wie Magma. 
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Mette Ingvartsen 
Red Pieces: 

The Permeable Stage 

Performative Konferenz/ Performative conference 
Open end 

de 

The Permeable Stage ist eine performative Konferenz, die Verbin- 
dungen zwischen theoretischen, kiinstlerischen, gesellschaftlichen 
und politischen Fragestellungen herstellt. 

Im Rahmen der Konferenz ladt Mette Ingvartsen Theoretiker*innen, 
Kiinstler*innen und Musiker*innen ein, ihre Arbeit in einer Reihe 
von Late-Night- Vortragen, Filmscreenings und einem Konzert vor- 
zustellen. Jede Presentation nimmt Bezug auf 21 pornographies 
und to come (extended). Ihre Fragestellung ist entsprechend ein 
Echo des zuvor Verhandelten-seien es Akte der Grausamkeit, 
sei es die Nekropolitik des zeitgenossischen Kapitalismus Oder die 
Militarisierung des offentlichen Raums. Die Filme werden an unter- 
schiedlichen Orten innerhalb der Volksbuhne gezeigt. Das voll- 
standige Programm von The Permeable Stage wird im August auf 
der Website der Volksbuhne Berlin veroffentlicht. 

en 

The Permeable Stage is a performative conference format aiming 
to make connections between theoretical, artistic, social and 
political concerns. In this edition, Mette Ingvartsen invites theorists, 
artists and musicians to share their work through a series of 
late-night lectures, film screenings and a concert. The topics of the 
presentations resonate with issues at stake throughout the rest of 
the evening’s programme; questions regarding sexuality and 
pornography, operations of cruelty, necro-politics in contemporary 
capitalism and the militarisation of public space. The complete 
programme of The Permeable Stage will be announced on the 
Volksbuhne website in August. 


Produktion: Volksbuhne Berlin und Great Investment 
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Musik 

Grofces Haus 
Roter Salon 
Tempelhof Hangar 5 

Kurator/ Curator: Christian Morin 
de 

Wie beeinflusst der theatrale Raum die Musik und umgekehrt? Das 
Musikprogramm der Volksbiihne verfolgt eine eigene Definition 
und ladt zu einem Perspektivwechsel ein. Frei von den Zwangen und 
Logiken des Marktes bietet das Theater den Musiker*innen einen 
ungewohnten Schutzraum, in dem kiinstlerische Motive im Vorder- 
grund stehen. Mut zum Experiment, die Umsetzung von Ideen, 
die sich im Clubkontext nicht verwirklichen lassen, und das Zusam- 
menspiel mit anderen Disziplinen sind dabei wichtige Faktoren. 

In Zukunft wird die Volksbuhne verstarkt als Impulsgeber und 
Produzentszenischer Konzertformate auftreten. In derSpielzeit 17/18 
werden wiralten Held*innen undjungen Musiker*innen begegnen. 
Von Faust bis Camera, Kate Tempest, Lali Puna, Cavern of Anti- 
Matter, Hauschka und Balbina. Jochen Arbeit und Stephen O'Malley 
werden Teil eines Film&Musik-Abends Liber Tony Conrad sein, 
dem Pionier der Minimal Music. 

en 

How does theatrical space influence music and vice versa? The 
Volksbiihne’s music programme follows its own definition and invites 
a change of perspective. Free from the constraints and rationales 
of the market, the theatre is offering musicians an unusual shelter 
in which artistic motifs are at the fore: the courage to experiment, 
the implementation of ideas that cannot be realised in a club context, 
the interaction with other disciplines. 

In the future, the Volksbuhne will become more of an initiator and 
producer of scenographic concert formats. In Season 17/18, we 
are encountering old heroes and young musicians. From Faust to 
Camera, Kate Tempest, Lali Puna, Cavern of Anti-Matter, Hauschka 
and Balbina. Jochen Arbeit and Stephen O’Malley will participate in 
a film and music evening dedicated to Tony Conrad, the pioneer 
of minimal music. 
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I like to move it, move it! 
56 


Jerome Bel 

The show must go on 

20.12.17 

Grofces Haus 


Tanz, Performance /Dance, performance 
Premiere 

20.12.17/22.12.17/30.12.17/31.12.17 
90 min 

Englisch/English 

mit Mitarbeitern der Volksbuhne/with Volksbuhne staff 
Konzept, Regie/Concept, director: Jerome Bel 

de 

Ein Stuck fur 20 Performer, 19 Songs und einen DJ. Sie bewegen 
sich, sie tanzen, sie verhalten sich seltsam zu sehr beruhmten 
Liedern aus 30 Jahren Popgeschichte-The Beatles, Nick Cave, 
Celine Dion, The Police Oder Queen. In der Tanz- und Theater- 
geschichte gilt es als erster Klassikerdes 21. Jahrhundert. 

Ausgezeichnet in New York mit dem beruhmten Bessie Award 
tourt The show must go on seit 15 Jahren erfolgreich durch 30 
Lander. Die Urauffiihrung war allerdings ein Skandal. Weil sie Alltags- 
gesten auf die hohe Buhne bringt und mit explosivem Humor 
Konventionen bricht. 

Jerome Bel macht Tanz uber den Tanz. Der Franzose interessiert 
sich fiir das, was jenseits von Representation und Perfektion liegt. 

Er arbeitet an der Idee, dass die Tanzflache nicht mit der Beruhrung 
der Fulie auf dem Boden aufhort, sondern weiterwachst. Ins Leben 
hinein. Welt aufsaugt. Im Kopf anschlagt. ..Disabled Theater", seine 
Zusammenarbeitet mit den geistig behinderten Schauspielern 
des Theaters HORA, zeigte, dass ihre theatrale Einzigartigkeit voller 
Versprechungen fiir das Theater und den Tanz ist. So wie ihr Mensch- 
sein es fiir die Gesellschaft im Allgemeinen sein sollte. 

Zur Eroffnung wird The show must go on von Mitarbeitern der 
Volksbuhne neu interpretiert. > 150 
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en 

A piece for 20 performers, 19 songs and one DJ. They move, they 
dance, they react physically to the soundtrack of famous songs 
from 30 years of pop history-The Beatles, Nick Cave, Celine Dion, 
The Police and Queen. It’s considered to be the first genuine classic 
of 21st century dance and theatre. 

Winner of the prestigious Bessie Award in New York, the piece 
has been touring 30 countries successfully for the past 15 years. 

Yet, the world premiere of The show must go on created quite a stir. 
Because it elevates humdrum gestures to the high stage and, with 
explosive humour, breaks with conventions. 

Jerome Bel makes dance about dance. The Frenchman is interested 
in what lies beyond representation and perfection, working on 
the premise that the dancefloor does not end at the point of contact 
between a dancer’s foot and the floor, but continues to develop 
into a life of its own, soaking up the world, attaching itself to the brain. 
Disabled Theater, his cooperation with the mentally handicapped 
actors of the HORA theatre, demonstrated that their theatrical unique- 
ness is full of promise for theatre and dance, just as their human 
quality should be for society in general. 

For the opening programme The Show Must Go On will be 
reinterpreted by Volksbiihne staff members. > 150 


Produktion: Theatre de la Ville (Paris), Gasthuis (Amsterdam), Centre Choregraphique 
National Montpellier Languedoc-Roussillon (Montpellier), Arteleku Gipuzkoako Foru 
Aldundia (San Sebastian), R.B. (Paris). Forderung der internationalen Touren R.B. Jerome 
Bel durch Direction regionale des affaires culturelles d’lle-de-France (French Ministry 
of Culture and Communication), Institut Frangais (French Ministry for Foreign Affairs) 
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Yael Bartana 

Was, wenn Frauen die 

Welt regieren 

25 . 01.18 

Grofces Haus 


Szenische Konferenz nach Motiven von Stanley Kubrick / 

Scenic conference inspired by Stanley Kubrick 
Deutsche Erstauffiihrung/ German premiere 
25.01.18 

Deutsch und Englisch/German and English 

mit fiinf Expertinnen.funf Schauspielerinnen und einem Schauspieler/ 

with five female experts, five actresses and one actor 

Konzept/Concept: Yael Bartana 

Regie /Director: Vicky Featherstone 

Autor/Writer: Abi Morgan 

Biihne/Stage: Saygel & Schreiber 

Licht/ Lighting: Jackie Shemesh 

Sound Design: Daniel Meir 

de 

Stanley Kubricks bahnbrechender Film Dr. Strangelove (1964) endet 
mit dem Ausblick in eine post-apokalyptische Zukunft, in der 
Gemeinschaften mit zehn Frauen pro Mann das Uberleben sichern. 
Was, wenn Frauen die Welt regieren-das experimentelle Film- 
und Performance-Projekt der in Amsterdam und Berlin lebenden 
israelischen Kiinstlerin Yael Bartana kniipft dort an, spielt jedoch 
mit dem entgegengesetzten Szenario: Wahrend in Kubricks politischer 
Satire eine Reihe mannlicher Charaktere bemiiht ist, (erfolglos) 
einen Atomkrieg zu verhindern, ist es nun an einer Gruppe von 
Schauspielerinnen, Wissenschaftlerinnen und Aktivistinnen, Abend 
fur Abend wie in Kubricks War Room zusammenzukommen, urn in 
kurzester Zeit Losungen fur globale Krisen zu finden. Die Uhr tickt. 
Der Besucher wird Zeuge eines Experiments in Echtzeit, das mal 
Komodie, mal Drama, in jedem Fall aber unvorhersehbar ist. 

Yael Bartanas Filme, Installationen und Fotografien erforschen 
die Verbindungen zwischen Kunst und Politik, von Realitat 
und Vorstellungskraft. Mit diesem Ansatz wurde sie die erste nicht 
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Die Uhrtickt. 
Abend fur Abend 
kommen 

sie im War Room 
zusammen. 
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polnische Kunstlerin, die Polen bei der Biennale von Venedig 201 1 
reprasentierte. Es begann mit der scheinbar einfachen Frage: Was 
wurde passieren, wenn 3,3 Millionen Juden nach Polen zuriick- 
kehrten? Bartana stellt nun die nachste Frage, um neue Antworten 
zu provozieren. > 152 

en 

Stanley Kubrick’s groundbreaking film Dr. Strangelove (1964) ends 
with the prospect of a post-apocalyptic future in which communities 
comprising ten women for each man will ensure human survival. 
What If Women Ruled the World-an experimental film and perform- 
ance project by the Amsterdam and Berlin-based Israeli artist 
Yael Bartana- picks up where the film ends, but with the opposite 
scenario: while in Kubrick’s political satire it was a series of male 
characters who were striving (unsuccessfully) to prevent an atomic 
war, in Bartana’s work it is now a diverse cast of female actors, 
scientists and activists who will convene night after night like in 
Kubrick’s War Room to find solutions to global crises in the shortest 
possible timeframe. The audience witnesses an experiment in 
real-time that is sometimes comic, sometimes dramatic, but always 
unpredictable. 

Yael Bartana’s films, installations and photographs explore the 
intersection of art and politics, of reality and imagination. In 2011, 
this approach led her to become the first non-Polish artist to represent 
Poland at the Venice Biennale. Her work there posed the seemingly 
simple question: What would happen if 3.3 million Jews returned to 
Poland? Bartana now asks her next question to provoke new 
answers. >152 


Produktion: Volksbiihne Berlin. Koproduktion: Manchester International Festival, 
Aarhus, Kulturhauptstadt Europas 2017 
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Michael Schmidt 
WAFFENRUHE, 1987 
(Projektion, 2018) 
31.01.18 

Rosa-Luxemburg-Platz 


Fotografie, Projektion, Archiv/ Photography, projection, archive 

Urauffuhrung /World premiere 

31.01.-11.03.18 

nach Sonnenuntergang/ after sunset 

Fotografie /Photography: Michael Schmidt 
Text/Script: Einar Schleef 
Kurator/ Curator: Thomas Weski 

de 

Michael Schmidt (1945-2014) gehort zu den stilpragenden 
Kiinstlern der deutschen Nachkriegsfotografie, der die Motivwelt 
seiner Geburtsstadt Berlin tiefgreifend beeinflusst hat. 

Das zusammen mit Einar Schleef erarbeitete Buch- und Aus- 
stellungsprojekt Waffenruhe, das 1987 in der Berlinischen Galerie im 
Gropiusbau ausgestellt wurde, spielt dabei eine entscheidende Rolle. 
Mit atmospharisch verdichteten, ausschnitthaften Schwarz-Weili- 
Aufnahmen von Stadtlandschaften, Naturdetails und Portrats zeich- 
net Schmidt ein subjektives Bild der noch geteilten Stadt. Seine 
Technik folgt nicht mehr den Mitteln reiner Dokumentation, sondern 
formuliert in uberraschenden Bildzusammenstellungen das Lebens- 
gefiihl einer Generation kurz vor dem Fall der Mauer. 

Schmidt entwickelt eine Welt der Bruche und Lucken, die jeden 
Anspruch auf souveranen Uberblick ablegt. Zusammen mit einem 
Text des Theaterregisseurs und Schriftstellers Einar Schleef 
entsteht ein widerspenstiger und vollkommen eigener Blick auf die 
Fragilitat menschlicher Existenz. 

30 Jahre nach der Premiere wird Waffenruhe nun erstmals in Form 
einer nachtlichen Projektion auf die Fassade der Volksbiihne 
gebracht und somit im offentlichen Raum gezeigt. Die Prasentations- 
form wurde im Atelier des Kiinstlers und unter Mitwirkung von 
Karin Schmidt und der Stiftung fur Fotografie und Medienkunst mit 
Archiv Michael Schmidt entwickelt. > 154 
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Die Mauer steht still, 
die Welt bewegt sich. 
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en 

Michael Schmidt (1945-2014), one of the most defining German 
post-war photographers, profoundly influenced the imagery of his 
native city, Berlin. 

Realised together with Einar Schleef, Schmidt’s book and exhibition 
project Waffenruhe (Ceasefire), exhibited in 1987 in the Berlinische 
Galerie in Martin-Gropius-Bau, played a decisive role in this process. 
With atmospherically condensed, fragmentary monochrome 
pictures of urban landscapes, natural details and portraits, Schmidt 
sketched a subjective image of the still-divided city. His technique 
moved beyond the methodology of pure documentation, and, instead, 
formulated in unexpected compositions the Zeitgeist of a generation 
just before the fall of the Wall. 

Schmidt developed a world of fractures and lacunae that defy any 
pretence of a definitive image. Together with a text by the theatre 
director and writer Einar Schleef, a contrary and particular view 
of the fragility of human existence emerged. 

Thirty years after its premiere, Waffenruhe is now being shown for 
the first time in the form of a nightly projection on the Volksbiihne’s 
fagade. In the presentation form developed in the artist's atelier and 
in cooperation with Karin Schmidt and the Foundation for Photo- 
graphy and Media Art with the Archive Michael Schmidt. > 154 


Produktion: Volksbiihne Berlin. Koproduktion: Stiftung fur Fotografie und Medienkunst, 
Archiv Michael Schmidt- Leitung/Kuration Thomas Weski, Buchhandlung Walther Konig 

Gefordert durch den Sparkassen-Kulturfonds des Deutschen Sparkassen- und 
Giroverbandes 


5 Finanzgruppe 

Sparkassen-Kulturfonds 
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P14-Jugendtheater 
Dritter Stock 

Kunstlerische Leitung: Vanessa Unzalu Troya 
de 

Scheiter-Schmusiker: Also gut Heimpf. Ich werde dir mal eine Ge- 
schichte iiber das Scheiternerzahlen. Eines Tages kommt ein 
Angsthase in so eine sympathische Kaschemme wie diese hier. Er 
bestellt sehrangstlich einen Kaffee. Dabei hater Angst irgendetwas 
Falsches zu sagen. So viel Angst hat der. Dem Kaschemmen Mann 
fallt die Tasse runter. Der Angsthase erschrickt tibertrieben und 
bricht in Tranen aus. 

Heinz: Wiefo? 

Scheiter-Schmusiker: Na weil die schone Tasse jetzt kaputt ist! Er 
weint der Tasse hinter her und kann es nicht fassen, dass etwas 
soweit runter fallen kann. Und dann verbringt der Angsthase so viel 
Zeit damit, der Tasse hinterher zu weinen, dass er total vergisst, 
sich eine neue zu besorgen. 

Heinz: Pfff... ift doch nur ne Taffe. 

Scheiter-Schmusiker: Ja genau. Dem Kaschemmen Mann passiert 
sowas allerdings jeden Tag also sammelt er recht unberuhrt mit der 
bloften Hand die Scherben auf. Seine ganze Hand ist schon total 
vernarbt, weil er sich so oft an dem kaputten Keramik geschnitten hat. 

Heinz: Ohweh. Aua. 

Scheiter-Schmusiker: Ja genau. Aber durch die ganzen Narben hat 
er so eine dicke Haut, dass es ihm gar nichts mehr ausmacht. Er ist 
der Profi im Scherben sammeln. Er hat das Scheitern professio- 
nalisiert. The first cut is the deepest. 

Auszug aus der Geschichte Die Meta Taffe 
von Katharina Grosch > 158 
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Eines Tages 
kommt 

ein Angsthase 
in so eine 
sympathische 
Kaschemme. 
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en 

Failure-Schmusician: All right, Heinz. Let me tell you a tale about 
picking up the pieces. One day a cowardly lion enters a cosy joint 
just like this one. He nervously orders a coffee. While doing so he 
is scared of saying the wrong thing. He is so scared. The guy who 
runs the joint drops a cup. The cowardly lion jumps out of his skin 
and bursts into tears. 

Heinz: Why? 

Failure-Schmusician: Well, because the beautiful cup is broken! 

He’s sad about the cup and can’t believe that something can fall that 
far down. And then the cowardly lion spends so much time crying 
over the cup, that he completely forgets to get a new one. 

Heinz: Pffft... it’s only a cup. 

Failure-Schmusician: Yes, exactly. That kind of thing happens to 
the guy who owns the joint all the time, so he calmly picks up the 
broken pieces with his bare hands. His hands are already com- 
pletely covered in scars because he has cut himself on broken pieces 
of porcelain so often. 

Heinz: Oh, dear. Ouch. 

Failure-Schmusician: Yes, exactly. But thanks to all the scars, he has 
such tough skin that it doesn’t bother him at all any more. He is a 
professional when it comes to picking up the pieces and starting over. 
He is a breakage and failure professional. The first cut is the 
deepest. 

Excerpt from the tale Die Meta Taffe 
by Katharina Grosch > 158 
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a 




Armen Avanessian 
Roter Salon Friktion 
Roter Salon 


Diskurs & Gaste/ Discourse & guests 
de 

Ein SprechDenkTheater fur neue politische Theorie und Theorie- 
formate. Auf die Buhne kommen soil, was uns stort in der Welt, in 
Deutschland, und an uns selbst. Dazu reden wir mit Menschen, 
mit denen wir nicht und die mit uns nicht einverstanden sind. In 
welcher Zeit und von welchem Ort aus denken wir eigentlich? Wie 
sollen wir uns organisieren, wenn der globalisierte Neoliberalimus 
sich verabschiedet und ein feudaler Retronationalismus auf dem 
Vormarsch ist? In welchem Berlin wollen wir 2117 leben? Statt nur 
Kritik zu iiben, werden wir im Roten Salon Friktion produzieren, 
Theorie neu erfinden und die Elefanten im Raum Berlin aufspuren, 
die auf die Buhne gehoren. > 160 

en 

A spoken-thought-theatre for new political theory and theory formats. 
Things that bother us in the world, in Germany and in ourselves 
-such things are explored on stage. To this end, we instigate a 
dialogue with people with whom we are at odds. In which temporal 
context and from which spatial position are our thoughts formed? 
How should we organise ourselves when globalised neoliberalism 
is in retreat and a feudal retro-nationalism is gaining ground? In 
what kind of Berlin do we want to inhabit in 2117? Instead of simply 
criticising, we will be generating friction in the Roter Salon. We 
will be reinventing theory and finding Berlin’s elephants in the 
room -whose true place are on the stage. > 160 
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Anja Aronowsky Cronberg 
Erscheinungen Oder 
Die Kunst der Selbstdarstellung 
Roter Salon 


Performance-Serie/ Performance series 
de 

Diese Performance bietet Gelegenheit, daruber nachzudenken, 
inwiefern unsere Kleidung einen wesentlichen Aspekt des Ichs 
ausmacht, das wir der Welt prasentieren. Und wie die Kleidungs- 
stiicke, die wirtragen, mit umfassenden gesellschaftlichen und 
kulturellen Erzahlungen verwoben sind. Erscheinungen Oder Die 
Kunst der Selbstdarstellung ist als regelmaftiges Live-Event konzipiert 
und beruht auf der Interaktion mit dem Publikum. Es uberlasst den 
Gasten die Buhne und ermoglicht ihnen, eine intime, personliche 
Geschichte zu erzahlen, deren Ausgangspunkt ein Kleidungsstuck 
bildet. Anja Aronowsky Cronberg ist die Grunderin von Vestoj-the 
platform for critical thinking on fashion und Herausgeberin und 
Autorin des gleichnamigen, jahrlich erscheinenden Magazins. 

> 161 

en 

This performance provides an opportunity to reflect on how the 
clothes we wear form an integral part of the self we present to the 
world, and how they are implicitly interwoven in grander social 
and cultural narratives. Conceived as a live event and dependent 
on audience interaction, Appearances or the Art of Impression 
Management gives the stage over to the well-known as well as the 
unknown, allowing each to tell an intimate and personal story 
using a garment as a starting point. Anja Aronowsky Cronberg is the 
founder of Vestoj-the platform for critical thinking on fashion 
publisher and author of the annual magazine of the same name. 

> 161 
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Popkultur & Identitat 
Roter Salon 


Diskurs, Musik & Gaste/ Discourse, music & guests 
Kurator/ Curator: Christian Morin 

de 

Unsere kulturelle Identitat wird sehr stark von der Muttersprache und 
den Narrativen eines nationalen kulturellen Erbes gepragt. Gerade 
in der Diskussion um die Zukunft Europas wird deutlich, wie stark 
diese Narrative sind. Nach dem Zweiten Weltkrieg entstand 
daneben eine neue kulturelle Pragkraft. Popkulturelle, transnationale 
Phanomene begannen ganze Generationen zu formen. Welche 
politischen Implikationen sind mit diesen Identitaten verknupft? 
Inwiefern sind diese beeinflusst von der Beziehung zwischen Markt 
und Kultur? Lassen sich aus der Popkultur Utopien generieren? 

> 162 

en 

Our cultural identity is strongly influenced by our mother tongue 
and the narrative of our national cultural heritage. Particularly 
in the discussion about Europe’s future it becomes abundantly 
clear how strong these various narratives are. After the Second 
World War, a new cultural influence emerged; pop-cultural, trans- 
national phenomena began to influence entire generations. 

What political implications are linked to these identities, and to 
what extent are they influenced by the relationship between 
the market and culture? Is it possible to generate utopias from 
pop culture? > 162 
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Salon der Moglichkeiten 
Roter Salon 


Konzert, Performance, Workshops/ 

Concert, performance, workshops 

de 

Diese Musikreihe stellt den Raum des Roten Salons als Spielort fur 
Netzwerke und Kollaborationen zur Verfugung. Berliner Musiker, 
Veranstalter, Labels, Studios und Gruppen unterschiedlicher Musik- 
richtungen sind eingeladen, uber ein Wochenende genau das 
Programm aus Konzerten, Gesprachen, Performances, Lectures 
Oder Workshops zu prasentieren, das zu ihnen passt. Bewerbungen 
und Ideen bitte an christian.morin@volksbuehne-berlin.de. 

en 

This music series makes the Roter Salon available as a venue 
for networks and collaborations. Berlin musicians, organisers, 
labels, studios and groups of different musical genres are invited 
to present a programme of concerts, talks, performances, 
lectures or workshops that they have put together themselves. 
Please send applications and ideas to 
christian.morin@volksbuehne-berlin.de. 
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Literatur 
Roter Salon 


Lesung, Buchpremieren, Spoken Words/ 

Reading, book premiere, spoken words 
Kuratorin /Curator: Sabine Zielke 

de 

Seit 1992 ist der Rote Salon ein fester Ort fur Lesungen, der durch 
seine Atmosphare pradestiniert ist fur dieses Format. Dabei 
werden alle Genres prasentiert: Prosa, Lyrik, Essay, Sachbuch, 
Comics und Spoken Word Performances. Das kunstlerische 
Wort steht ebenso im Zentrum wie beim Sachbuch die These zur 
Gesellschaft. Schauspielerlesungen, Musik, Tanz, Film Oder 
Fotografie finden hier auf Buchpremieren ihren Platz. In derSpielzeit 
2017/18 liegt ein Schwerpunkt auf dem literarischen Debut. > 162 

en 

The Roter Salon has been an established venue for readings since 
1992, its atmosphere making it perfect for this format. All genres are 
showcased here: prose, poetry, essays, non-fiction, comics/ 
graphic novels and spoken word performances. The artistic word 
enjoys the same focus here as social theory would in a textbook. 
Readings by actors, music, dance, and photography also have their 
place at book premieres. During the 2017/18 season, the focus is 
on the literary debut. > 162 
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Film 

Roter Salon 


Film & Diskurs/Film & discourse 
Kurator/ Curator: Giulio Bursi 

de 

Die Beziehung zwischen Film und darstellenden Kunsten ist an 
der Volksbuhne immer wieder neu erfunden worden. Von ihren 
Anfangen bis in die jungste Vergangenheit haben Bewegtbilder die 
Raume des Theaters eingenommen und erweitert. Neben den 
Aktivitaten, die fur das Grofte Haus entwickelt werden, zeigt Volks- 
buhne Film Videos, Filme und Performances von Filmemacher*innen 
und Kunstler*innen, die Liber die ublichen Formate der Presentation 
und Produktion hinausgehen. Alte und neue Freunde, darunter 
Revolver Magazine, Arab Fund for Arts and Culture, Atelier 
Impopulaire, Fireflies Magazine, Alexander Kluge und dctp.TV, Kick 
the Machine und Andergraun Films, werden uns bei diesem 
Abenteuer begleiten. > 162 

en 

The relationship between cinema and performing arts have been 
constantly re-invented at Volksbuhne. From its origins to the recent 
history, the moving image has inhabited the spaces of the theatre, 
beyond the boundaries of the screen, between the arts, beyond the 
stage, expanded. Alongside the activities developed for the big 
stage, Volksbuhne Film will present films, videos and performances 
realized by filmmakers and artists who aim to move beyond the 
frame of the canonical formats of filmmaking and presentations. Old 
and new friends will join us for this new adventure, among them 
Revolver Magazine, Arab Fund for Arts and Culture, Atelier Impopu- 
laire, Fireflies Magazine, Alexander Kluge and dctp.TV, Kick the 
Machine and Andergraun Films. > 162 
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facetime 
Roter Salon 

Party & Performance 
Kuratorin /Curator: Elodie Evers 

de 

facetime steht fiir Live-Erfahrung und bedeutet sinngemalJ „Zeit fur 
personliche Begegnung”. Statt vermittelt Liber E-Mail Oder Telefon 
mit einer Person in Kontakt zu treten, geht es um gemeinsames Er- 
leben an Ort und Stelle. Der Chat-Dienst gleichen Namens fuhrt 
diese Bedeutung ad absurdum, die Reihe im Roten Salon nimmt sie 
beim Wort: In intimer Atmosphare stellen in Berlin ansassige 
Kunstler*innen regelmaftig ihre Arbeit vor. Neue Performances und 
Theaterstiicke kommen zur Auffuhrung, Partys werden gefeiert. 

Ein wesentlicher Bestandteil des Programms wird die Zusammen- 
arbeit mit den Kiinstler*innen sein, deren Werke auf Volksbuhne 
Fullscreen-der digitalen Buhne des Hauses-verortet sind. > 162 

en 

facetime stands for live experiences and, therefore, actual time for 
personal encounters. Instead of getting in touch with people via 
email or telephone, it’s about common experience in place and time. 
The chat-app of the same name takes this meaning ad absurdum; 
the series in the Roter Salon takes it at its word. In this intimate set- 
ting, Berlin-based artists regularly showcase their work; new 
performances and theatre pieces are created, parties are celebrated. 
Much of the programme is dedicated to cooperation with artists 
whose works are shown on the Volksbuhne Fullscreen-the theatre’s 
digital stage. > 162 


76 


Wolfgang Herrndorf, 

Sandra Huller 

Bilder deiner groRen Liebe 

16.11.17 

Roter Salon 


Konzert, Schauspiel/ Concert, theatre 
Gastspiel/ Guest Performance 
16.11./ 17.11.17 
75min 

mit/with Sandra Hiiller, Sandro Tajouri, Moritz Bossmann 

Regie /Director: Tom Schneider 

Biihne, Kostiim/Stage, costumes: Michael Graessner 

de 

Sandra Hiiller bringt den letzten, unvollendeten Roman von 
Wolfgang Herrndorf als Konzert auf die Biihne. Begleitet von 
Live-Musik tigert die Ausnahmeschauspielerin iiber die Biihne und 
amalgamiert die verzweifelte Einsamkeit der Heldin Isa mit graziler 
Leichtigkeit. Hiiller singt, fliistert und schreit, und was immer sie 
da tut, es fiihrt auf magische Art hin zu dem ganz groften Lebens- 
ratsel, der Frage, woraus es besteht, dieses Leben. > 165 

en 

Sandra Hiiller brings Wolfgang Herrndorf’s last and unfinished novel 
to the stage in the form of a concert. Accompanied by live music, 
the remarkable actress prowls the stage and portrays the distraught 
loneliness of the heroine Isa with graceful ease. Hiiller sings, 
whispers and shouts; regardless of what she does, it leads magically 
onward toward the great conundrum: what is the meaning of life? 

> 165 


Produktion: Theater am Neumarkt, Zurich 
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VOLKSBUHNE 

Fullscreen 
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VOLKSBUHNE 

Fullscreen 

Die digitale Spielstatte der 
Volksbuhne. Hier experimentieren 
Kunstler*innen mit 
den Erzahlformen eines neuen 
Theaters. Der Bildschirm 
wird zur Buhne. 

Fullscreen is the Volksbuhne’s 
digital arena, where artists 
experiment with the narrative forms 
of a new type of theatre. 

The screen becomes the stage. 
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Alexander Kluge 
Im Auge der Li belle 
> Fullscreen 


Film-Kolumne/Film column 
Ab/From 10.17 

de 

In der kommenden Spielzeit werden Alexander Kluge und die von 
ihm geleitete Entwicklungsgesellschaft fiir TV-Programm, dctp, 
mit Filmbeitragen in einem unabhangigen digitalen Fensterauf das 
Programm der Volksbuhne reagieren. Und zwar ebenso auf die 
Tradition der alten Volksbuhne wie auf die neuen Programme. 

Der Name des Programms weist auf die Absicht hin, an der Volks- 
buhne ein Stuck Filmgeschichte fortzusetzen. Die Komplexaugen der 
Libellen, sagt Alexander Kluge, erinnern mich an die vielen Kameras 
der Filmgeschichte. Erwachsene Exemplare dieser wunderbaren 
Teichbewohner haben bis zu 30.000 Facettenaugen. Solche Vielfalt 
kann es mit der 4.0-Welt in Silicon Valley ohne Muhe aufnehmen. 

Alexander Kluge ist Schriftsteller und Filmemacher. Als Erzahler 
wird er der Frankfurter Kritischen Theorie urn Th. W. Adorno zuge- 
rechnet. Er gehort zu den Mitbegrundern des Neuen Deutschen 
Films. > 165 

en 

In the next season, Alexander Kluge and the Development Company 
for Television Programmes (dctp), which he heads, will respond 
to the Volksbuhne programme with films in an independent digital 
framework, exploring both the new programme and the Volks- 
buhne tradition. 

Eye of Dragonfly , the programme’s name, refers to the desire to 
continue a piece of cinematic history at the Volksbuhne. The 
compound eyes of the dragonfly, says Alexander Kluge, reminds him 
of the many cameras in film history. Grown specimens of these 
astonishing pond dwellers have eyes composed of up to 30,000 
facets, a range that easily rivals the 4.0 world of Silicon Valley. 

Alexander Kluge is a writer and film-maker. As a storyteller he 
belongs to the Frankfurt School of critical theory led by Th. W. 
Adorno. He is one of the founders of the New German Cinema. > 165 


In Kooperation mit dctp, Munchen, Diisseldorf 
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Jan Bonny, Alex Wissel 
Rheingold 
> Fullscreen 


Web-Serie/Web series 
Urauffuhrung/World premiere 
Ab/From 11.17 

Deutsch mit englischen Untertiteln/German with english subtitles 
Regie/ Director: Jan Bonny 

Konzept, Text/Concept, script: Jan Bonny, Alex Wissel 
de 

Die Web-Serie ist eine augenzwinkernde Gesellschaftssatire, welche 
um den Aufstieg und Fall eines Dusseldorfer Kunstberaters kreist, 
der durch die Manipulation von Rechnungen (Kunstler-Collagen!) 
ein Vermogen verdiente und dafur heute im Gefangnis sitzt. Mit 
leichtem Ton entspinnt sich ein zeitgenossisches Sittenspiel fiber die 
Rolle der Kunst im neoliberalen Wandel und den Verlust der 
politischen Werte einerganzen Generation. Gedreht in derVolks- 
biihne, werden die Buhnenbilder die Unwirklichkeit dieses wahren 
Marchens nochmals uberhohen. Eine mehrteilige Geschichte uber 
die Sehnsuchte eines Hochstaplers und die grolie Frage: Wie wurde 
aus dem Beuys-Diktum „Jeder Mensch ist ein Kunstler“ die 
Ich-AG? > 167 

en 

The web series is a tongue-in-cheek social satire about the rise and 
fall of a Dtisseldorf-based art consultant, who, thanks to the mani- 
pulation of receipts (artistic collages!), made a fortune and is now 
paying for it in prison. In a light-hearted tone, the contemporary 
comedy of manners explores the role of art in times of neo-liberal 
transformation and an entire generation’s loss of political values. 
Filmed at the Volksbiihne, the stage sets heighten the surreal quality 
of these true fairy tales. A multipart story about the yearnings of a 
trickster and the bigger question: How did we get from Beuys’ dictum 
“Everyone is an artist” to the phenomenon of ‘me-incorporated’? 

> 167 


Eine Auftragsarbeit fur Volksbiihne Fullscreen. Produktion: Volksbiihne Berlin. 
Mit freundlicher Unterstiitzung der Julia Stoschek Collection 
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Alexandra Bachzetsis 
Massacre: Variations on a Theme 
> Fullscreen 


Ausstrahlung Videoarbeit, Internet-Performance/ 

Screening video, web performance 
Online Premiere 
Ab/From 11.17 

de 

Drei Tanzerinnen, die fiebrig zwischen automatischen Bewegungen 
und animistischen Gesten oszillieren. Eine Originalpartitur fur 
zwei Klaviere, von denen eines ein Reproduktionsklavier ist, diktiert 
und verfolgt abwechselnd ihre Bewegungen. Bachzetsis wirft 
die Korper ihrer Performerinnen in ein Kontinuum widerstrebender 
Krafte, dem physischen und visuellen Vokabular aus Tarantismus, 
Schrittfolgen des Northern Soul, Dada, Surrealismus und Choreo- 
grafien von Trisha Brown und Simone Forti. > 168 

en 

Three dancers oscillate feverishly between mechanical movements 
and animistic gestures. An original score for two pianos, one a 
player piano, alternately dictates and tracks their movements. 
Bachzetsis throws the bodies of her performers into a continuum of 
opposing forces, encompassing the physical and visual vocabu- 
lary of tarantism, step sequences of Northern Soul, Dada, Surrealism 
and the movements of pioneering figures in dance, including 
Trisha Brown and Simone Forti. > 168 


Eine Auftragsarbeit fur Volksbiihne Fullscreen basierend auf Massacre. Variations on a 
Theme. Umgestaltung der MoMA-Videoarbeit zu einer Web-Performance 
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Jesse Darling 
Bardo 
> Fullscreen 


Spiel /Game 

Urauffuhrung /World premiere 
Ab/From 01.18 

de 

Bardo ist ein narratives Computerspiel und handelt von der Verab- 
schiedung eines Zeitalters und von der Illusion des freien Willens. 
Schauplatz ist die Vorholle, eine Industriebrache am Rande der 
Stadt der Toten. Dort ringen die beiden Hauptfiguren-Liebhaber, 
Briider, Kollegen und frenemies-mit ihrem Veralten in einer Welt, in 
der nichts ist, wie es scheint. Sobald die Spieler teilnehmen, 
entfaltet sich die Erzahlung in Echtzeit. Bardo verknupft Texte mit 
Zeichnungen und dramaturgischen Elementen und ist das erste 
Werk dieser Art, das die in Berlin lebende Kunstlerin Jesse 
Darling vorlegt. Das Spiel kann in englischer und deutscher 
Sprache gespielt werden. > 170 

en 

A story-game about letting go of an epoch and the illusion of free 
will. Set in the purgatory of industrial wasteland at the outer edge 
of the city of the dead, the two lead characters -lovers, brothers, 
colleagues and frenemies-grapple with their obsolescence in a 
world where nothing is quite what it seems. As the player participa- 
tes, a narrative unfolds in real time. Bringing together strands of a 
practice that encompasses text, drawing and dramaturgy, this is the 
first work of its kind by Berlin-based artist Jesse Darling. The 
game will be playable in English and German. > 170 


Eine Auftragsarbeit fur Volksbiihne Fullscreen 
Produktion: Volksbiihne Berlin. 
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Tim Etchells, Marino Formenti 
Left to Tell 
Dritter Stock 
> Fullscreen 


Theater, Performance, Konzert/Theatre, performance, concert 
Urauffuhrung /World premiere 
Ab/From 02.18 
Englisch/English 

Konzept, Performance/Concept, performance: 

Tim Etchells, Marino Formenti 

de 

Tim Etchells, Autor, Regisseur, Performer und Leiter der Performance- 
Gruppe Forced Entertainment und der Pianist Marino Formenti sind 
fiir ihren experimentellen Umgang mit Auffuhrungsformen be- 
kannt. Im Echoraum der Stiicke von Samuel Beckett treten sie 
erstmals gemeinsam auf und reagieren dabei auf verschiedene 
Motive aus dem CEuvre von Beckett und Kompositionen von 
Morton Feldman. Die Live-Performance erzeugt ein Nebeneinander 
von Sprache, Bild und Sound, die sich unterstreichen, unter- 
brechen und gelegentlich ausloschen. > 171_ 

en 

Tim Etchells, author, director, performer and head of the perform- 
ance troupe Forced Entertainment, and the pianist Marino Formenti 
are both renowned for their experimental approach to performance 
concepts. In the echo chamber of pieces by Samuel Beckett, they 
will be performing together for the first time, referencing various 
motifs from Beckett’s oeuvre and compositions by Morton Feldman. 
The live performance is a juxtaposition of language, images and 
sounds that amplify, interrupt and sometimes cancel each other out. 
> 171 


Eine Auftragsarbeit fiir Volksbiihne Fullscreen 
Produktion: Volksbiihne Berlin 
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Robert Ochshorn 
@beckettdiary 
> Fullscreen 


Web-App 

Urauffuhrung /World premiere 
Ab/From 02.18 

Deutsch und Englisch/German and English 
Konzept/Concept, Design: Robert Ochshorn 

de 

@beckettdiary ist eine Auffuhrung, die auf dem Bildschirm des 
Smartphones Premiere hat und dem Zuschauer damit so nahe- 
kommt, wie Nobelpreistrager es selten tun-besonders wenn es 
sich um einen Einzelganger wie Samuel Beckett handelt. Die 
App konzentriert sich dabei auf Becketts Zeit in Berlin Ende 1936. 
„Deutschland ist grasslich", formulierte der irische Autor in 
seinen Tagebuchern. Mit hochster Konzentration bewegt sich der 
30-Jahrige durch Museen und Salons, fuhrt Buch fiber Stralien 
und Kunstwerke bis hin zu den Eigenschaften seines Stuhlgangs. 
Und erlebt, wie sich in der deutschen Kultur Faschismus und 
Moderne auf irritierende Weise befruchten. Die Benutzer laufen mit. 

> 169 

en 

@beckettdiary is a performance that premiered on the screens of 
smartphones, getting closer to viewers than Nobel laureates 
usually do-especially in the case of a loner like Samuel Beckett. 
The app focuses on Beckett’s time in Berlin in late 1936. “Germany 
is horrid,” remarked the Irish author in his diaries. With intense 
concentration, the 30-year-old walked through museums and salons, 
writing about the city’s streets and works of art, and even the 
peculiarities of his bowel movements. The writer experienced how, 
in German culture, fascism and modernity mutually enriched each 
other in a disturbing way. The users accompany Beckett on his way. 

> 169 


Eine Auftragsarbeit fur Volksbuhne Fullscreen 
Produktion: Volksbuhne Berlin 
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Timo Feldhaus 
Vermessung der Volksbuhne 
> Fullscreen 

Kolumne/Column, Video, Interview 
Ab/From 09.17 

de 

Der Journalist und Autor Timo Feldhaus schreibt den Roman der 
Volksbuhne. Als Fortsetzungsgeschichte, in Kolumnen auf der 
Webseite und dem Leporello, in Interviews, Atelierbesuchen und 
neuen Videoformaten fragt er sich: Was soil das Theater? Wenn 
man von der Volksbuhne aus nach draulien blickt, was sieht man? 
Und was passiert hier drinnen? Wo ist eigentlich Romuald 
Karmakar? Feldhaus ist Angestellter. Er kennt alle. Und er weili: 

Die aktuellen Diskurse gilt es auf dem eigenen Korper auszutragen. 
Das tut manchmal weh. Die Vermessung der Volksbuhne 
verspricht ungewohnte Fragen, neue Einblicke und eine erweiterte 
Perspektive auf Stiicke, Stadt und Sterne. > 164 

en 

The journalist and author Timo Feldhaus is writing the story of the 
Volksbuhne. As a series, in columns on the website and in the 
monthly newsletter, in interviews, studio visits and new video formats 
he asks the question: What is theatre's purpose? When you look 
out from inside the Volksbuhne, what do you see? And what goes on 
inside? Where is Romuald Karmakar? Feldhaus is a full-time 
employee. He knows everyone. And he also knows: the current dis- 
course needs to be viscerally understood. And sometimes that 
hurts. Mapping the Volksbuhne promises unusual questions, provides 
new insights and an expanded perspective on performances, cities 
and stars. >164 
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Ausblick 



Preview 


Pavilion 

01.18 

Rosa-Luxemburg-Platz 

de 

Der Pavilion neben der Volksbiihne ist ein kleiner, 
aber heller Stern, der schon vielen unterschied- 
lichen Zwecken diente. Urspriinglich Theaterkasse, 
wurde er anschlieRend unter der Leitung von 
Josef Strau als Ausstellungsraum genutzt. Danach 
zeigte das „lnstitut im Glaspavillon“ (Heike-Karin 
Foil, Philipp Ekardt, Katarina Burin, Matt Saunders, 
Jan Kedves) verschiedene Formen asthetischer 
Produktion in thematischen Serien, bis dort mit 
BOOKS ein Projekt mehrerer unabhangiger Verla- 
ge einzog. Um dem Glaspavillon wieder eine 
zentrale Rolle fiir die Forderung unabhangiger 
Berliner Kulturprojekte zu geben, wird dort zum 
ersten Mai eine Archivausstellung zu sehen sein, 
die seine jiingere Geschichte nachvollzieht. Ab 2018 
wird der Pavilion von Berliner Kiinstlerinitiativen 
bespielt. 

en 

A tiny but bright star, this landmark pavilion has so 
far served many different purposes. It was origin- 
ally used as a ticket office for the theatre and sub- 
sequently co-opted as an independent art gallery 
run by Josef Strau. This was followed by a the- 
matic series focusing on different forms of aes- 
thetic production by the “Institut im Glaspavillon 11 
(Heike Karin Foil, Philipp Ekardt, Katarina Burin, 
Matt Saunders, Jan Kedves), until being transfor- 
med into a BOOKS Pavilion, an editorial project for 
independent publishing houses. With the aim of 
relaunching its central role in sustaining Berlin’s 
independent cultural projects, the Glass Pavilion 
will, for the first time, host an archive exhibition 
that traces its recent history. From 2018 onwards 
the space will be programmed by Berlin-based 
artist-run initiatives. 
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Albert Serra 

Liberte 

02.18 

GroRes Haus 

Theater/Theatre 
Urauffiihrung/ World premiere 
Deutsch/ German 

de 

Mit dieser neuen Produktion, die fur die Volksbiihne 
geschrieben und entwickelt wird, kehrt der katala- 
nische Film- und Theaterregisseur Albert Serra zum 
Theater zuriick. Bekannt wurde er vor allem durch 
seine provozierenden Portrats von Don Quijote, 
Casanova, Louis XIV, Hitler, Fassbinder, Goethe und 
den Heiligen Drei Konigen. Liberte spielt in einem 
so utopischen wie diisteren 18. Jahrhundert und er- 
zahlt die Geschichte eines franzosischen Geschafts- 
manns, der versucht, die Werte der Libertinage 
nach Deutschland einzufiihren. > 172 


en 

With this new stage production, the Catalan film 
and theatre director Albert Serra, known for his 
intense and provocative portraits of Don Quixote, 
Casanova, Louis XIV, Hitler, Fassbinder, Goethe 
and the Three Kings, returns on stage with a 
project written and developed for the Volksbiihne. 
Set in an utopian, ravishing, dark and evocative 
Eighteenth century, the play tells the story of a 
French businessmen who tries to export to Germany 
the values of libertinage. > 172 
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Claude Regy 
Reve et Folie 
03.18 

Groftes Haus 

Theater nach einem Gedicht von Georg Trakl/ 
Theatre inspired by a poem by Georg Trakl 
Deutsche Erstauffiihrung, Gastspiel/ 

German premiere, guest performance 
Franzosisch mit deutschen und englischen Unter- 
titeln/French with German and English subtitles 

de 

Durch seinen skulpturalen Umgang mit Sprache, 
Raum und Zeit konfrontiert uns der Franzose 
Claude Regy mit der Essenz des Theaters. Nach 
der Premiere von Reve et Folie (Traum und 
Umnachtung, 2016) hat der 93-Jahrige, der zu den 
einflussreichsten Regisseuren des europaischen 
Theaters zahlt, nun seinen Riickzug angekiindigt. 
Dass er sich mit seiner letzten Regiearbeit ausge- 
rechnet dem Werk Georg Trakls widmet, zeigt 
seine Affinitat zu den freien Radikalen und Friih- 
modernen. Claude Regy hat dessen schwarzen 
Fiebertraum in eine formstrenge, intensive Biihnen- 
Seance Libertragen. Nach langer Zeit ist Regy 
damit wieder in Berlin zu Gast, wo zuletzt 2005 
seine Inszenierung von Sarah Kanes 4.48 Psychose 
zu sehen war. >174 


en 

Due to his sculptural approach to language, space 
and time Claude Regy confronts us with the es- 
sence of theatre. After the premiere of Dream and 
Derangement (2016) the 93-year-old, who is one of 
the most influential directors in European theatre, 
announced his retirement. Claude Regy has trans- 
posed Georg Trakl’s black feverish dream into a 
formally restrained intense stage seance. With 
this piece, after a long absence, Regy is returning 
to Berlin. The last time was in 2005 with his pro- 
duction of Sarah Kane’s 4.48 Psychosis. > 174 
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Susanne Kennedy 

Die Selbstmord-Schwestern 

03.18 

GroRes Haus 

Theater nach Motiven von Jeffrey Eugenides’ 

The Virgin Suicides! Theatre based on motifs from 
Jeffrey Eugenides’ The Virgin Suicides 
Berlin Premiere 

Deutsch und Englisch/German and English 

Regie/ Director: Susanne Kennedy 
Biihne/Stage: Lena Newton 
Kostiim/ Costumes: Teresa Vergho 
Licht/Lighting: Stephan Mariani 
Video: Rodrik Biersteker 
Sound: Richard Janssen 

Dramaturgic/ Dramaturgy: Johanna Hohmann 
de 

Die Selbstmord-Schwestern ist der erste Roman von 
Jeffrey Eugenides. In dem Werk-das auch durch 
die gleichnamige Verfilmung von Sophia Coppola 
bekannt wurde-erzahlt der Autor vom Vorstadt- 
Leben einer durchschnittlichen Mittelstands-Familie. 
In der psychedelischen Inszenierung von Susanne 
Kennedy folgen die Zuschauer dem Jahr der 
Selbstmorde in der Struktur des Tibetanischen 
Totenbuchs, flankiert von Texten des Drogen- 
Philosophen Timothy Leary. Hier gilt es nicht, selbst 
lenken zu wollen, sondern sich lenken zu lassen. 
Wohin auch immer. > 176 


en 

The Virgin Suicides was Jeffrey Eugenides’ debut 
novel. In the work-popularised through its film 
adaptation by Sophia Coppola-the author explores 
the life of an average middle-class family living in 
suburbia. Here, the audience follows the year of 
suicides according to the structure of the Tibetan 
Book of the Dead, accompanied by texts by the 
famous proponent of psychedelics, Timothy Leary. 
It is not a question of self-control, but of allowing 
oneself to be propelled. To shores unknown. > 176 
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Anne Teresa De Keersmaeker, 

Rosas & Ictus Ensemble 
Vortex Temporum 
04.18 

GroRes Haus 

Tanz, Musik/Dance, music 
Gastspiel/ Guest performance 

de 

Anne Teresa De Keersmaeker sucht in ihrer 
choreografischen Arbeit immer wieder die Ausein- 
andersetzung mit zeitgenossischer Musik. Hier 
gilt sie Vortex Temporum (2013), dem Spatwerk des 
franzosischen Komponisten Gerard Grisey. Daftir 
versammeln sich zwei belgische Ausnahme- 
Ensembles: die von Anne Teresa De Keersmaeker 
gegriindete Kompagnie Rosas und das auf Neue 
Musik spezialisierte Ictus Ensemble. Gemeinsam 
untersuchen sie, wie Zeit sich verdichtet und 
ausdehnt, zusammenzieht und wieder entfaltet. 

> 178 


en 

In her choreographic work Anne Teresa De 
Keersmaeker seeks dialogue with contemporary 
music. Here she takes on Vortex Temporum 
(2013), the late work of French composer Gerard 
Grisey. In the process, two extraordinary Belgian 
ensembles have been brought together: the Rosas 
Company, founded by Anne Teresa De Keersmaeker, 
and the Ictus Ensemble, which specialises in 
‘new music’. As a group, the artists explore how 
time condenses and stretches, contracts and 
unfolds again. > 178 
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Anne Teresa De Keersmaeker, 

Rosas & Ictus Ensemble 
Work I Travail I Arbeid 
04.18 

Groftes Haus 

Tanz, Musik, Ausstellung/ 

Dance, music, exhibition 
Deutsche Erstauffiihrung, Gastspiel/ 

German premiere, Guest performance 

de 

Kann man eine Choreografie in Form einer Aus- 
stellung aufftihren? Diese Frage war der Ausgangs- 
punkt von Work I Travail I Arbeid. Um sie zu be- 
antworten, greift Anne Teresa De Keersmaeker 
ihr Biihnenstiick Vortex Temporum nun wieder auf 
und macht die Biihne zum Ausstellungsraum. Mit 
analytischem Blick geht die belgische Choreo- 
grafin den sich verandernden Modi von Wahrneh- 
mung, Presentation und Produktion nach. Zuschauer 
werden zu Besuchern, Musiker zu Tanzern, 

Tanzer zu Skulpturen, Instrumente zu Objekten. 

> 180 


en 

Can a choreography be presented as an exhibition? 
This question was the starting point of Workl 
Travail I Arbeid. In order to answer it, Anne Teresa 
De Keersmaeker revisited her piece Vortex 
Temporum, transforming the stage into an exhibi- 
tion space. Guided by an analytical approach, 
the Belgian choreographer explores the changing 
modes of perception, presentation and production. 
Spectators become visitors, musicians dancers, 
dancers sculptures and instruments objects. 

> 180 
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Ari Benjamin Meyers, Katja Petrowskaja 

trans 

04.18 

GroRes Haus 

Musikperformance/ Music performance 
Urauffiihrung/World premiere 

de 

1st man verflucht, ist man auf der Flucht? Eine Bot- 
schaft wird verbreitet, Boten werden verschickt. 
Die Handlung ist eine Probe, eine Studie zu Moglich- 
keiten einer Ubersetzung. Der amerikanische 
Kiinstler und Komponist Ari Benjamin Meyers und 
die ukrainische Autorin Katja Petrowskaja en- 
twickeln Szenen, die einen Ort Oder ein Gesche- 
hen schildern. Ist eine ideale Stadt gefunden? Ist 
wieder Krieg? In Gebarden, in einer uns unbe- 
kannten Sprache, im Delirium Oder in obsessivem 
Gesang iibersetzen sie einander und schaffen 
dadurch eine neue Geschichte. >182 


en 

Is one cursed, or in flight? A message is spread; 
messengers are sent. The plot is a rehearsal, 
a study on the possibilities of a translation. The 
American artist and composer Ari Benjamin Meyers 
and the Ukrainian author Katja Petrowskaja de- 
velop scenes. The protagonists attempt to describe 
a place or an event. Is an ideal city found? Is war 
raging again? Using gestures, an unknown lan- 
guage, in a delirium or obsessive song, they trans- 
late each other, thereby creating a new tale. 

> 182 
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Gisele Vienne 

MENGE 

05.18 

Groftes Haus 

Performance, Tanz, Musik/ 

Performance, dance, music 

Tanz mit Live DJ-Set von Peter Rehberg 

und Musik von KTL/ 

Dance with live DJ set by Peter Rehberg 
and music by KTL 

Deutsche Erstauffiihrung/ German premiere 
de 

Der Schauplatz ist Europa, wir befinden uns im 
21. Jahrhundert. Eine Gruppe junger Leute verab- 
redet sich zu einem Fest. Das ist das Setting, das 
die in Paris lebende Regisseurin, Choreografin und 
Bildende Kunstlerin Gisele Vienne wahlt, um ihre 
Reflexion iiber Formen und Bedeutung von Gewalt 
fur moderne Gesellschaften fortzusetzen. Fur ihre 
neue Arbeit MENGE (CROWD) kreiert Peter Rehberg 
ein DJ-Set, das sich aus elektronischer Musik der 
1990er Jahre bis heute und Originalkompositionen 
des Duos Rehberg und Stephen O’Malley (aka 
KTL) zu einer akustischen Skulptur zusammenfugt. 
Eine Grenzerfahrung-sinnlich, suggestiv, ver- 
storend schon. > 184 


en 

A group of young people arrange to meet for a party. 
That is the setting that the Paris-based director, 
choreographer and artist Gisele Vienne chose to 
continue her reflection on the forms and signific- 
ance of violence for modern societies. For her new 
piece, CROWD, Peter Rehberg has composed a 
DJ set with electronical music from the 90s until 
present with original compositions by him and 
Stephen O’Malley (aka KTL) to create an acoustic 
sculpture. A borderline experience-sensual, 
suggestive, disconcertingly beautiful. > 184 
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Boris Charmatz, Musee de la danse 
enfant 
06.18 

GroRes Haus 

Tanzstiick fiir 3 Maschinen, 9 Tanzer und einer 
Gruppe Berliner Kinder/Dance piece for 
3 machines, 9 dancers and a group of children 
from Berlin 
Premiere 

de 

Mit diesem Stuck, welches fiir das Festival 
d‘Avignon 201 1 kreiert wurde, ist dem franzosischen 
Choreografen ein groRer Wurf gelungen, der mit 
einem unheimlichen Maschinenballett beginnt und 
fast ausgelassen endet. Kinder rennen, zucken, 
singen, springen und toben. Und katapultieren sich 
damit aus einem schaurig schonen Experiment. 
enfant (Kind) gehort zu den intensivsten, aufwiih- 
lendsten Tanzstiicken des 21. Jahrhunderts. Mai 
larmend, mal lautlos, schonungslos zwingt es den 
Blick auf unser Verhaltnis zum Wesen des Kindes. 
Was, fragt Charmatz, ist aus unserem Blick auf 
Kinder geworden? > 186 

en 

With this work, created for the Festival d’Avignon 
2011, the French choreographer has succeeded in 
creating a seminal piece that begins with an eerie 
machine dance and ends almost rambunctiously. 
Children run about, shaking, singing, jumping, and 
frolicking, catapulting themselves out of a beauti- 
fully sad. enfant (child) is one of the most intense, 
most moving dance performances of the new 
century. Silently and rigorously, it forces our atten- 
tion onto our relation to the essence of the child. 
What, Charmatz asks, has happened to our view 
of children? > 186 
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Lpichatpong 


Kennedy, Mette Ingvartsen 


Weerasethakul, Susann 



Partikel 


Chris Dercon, Marietta Piekenbrock 


de 

FUR WAS OFFNEN, VOR WAS VERSCHLIESSEN 
WIR UNS? Die Volksbuhne ist das Theater einer Stadt 
mit geteilter Geschichte. Die Temperatur von Freiheit 
und Unfreiheit wurde hier schon immer anders 
gemessen. Angetrieben von der Vision einer offenen, 
kosmopolitischen Gemeinschaft fuhlen wir uns der 
emphatischen Grundungsformel verpflichtet, mit 
der die Volksbuhne seit Beginn des 20. Jahrhunderts 
den Wandel des Theaters vorantreibt: Die Kunst 
dem Volke. Erleben wir uns als Deutsche, als Europaer 
Oder als Kosmopoliten-das ist die Frage, der wir 
uns stellen wollen. 


Zukunft versus Vergangenheit, Avantgarde versus 
Tradition, Sprechtheater versus Performance und 
Tanz. In Oppositionen und Feindbildern zu denken- 
uns ist das fremd. Die Volksbuhne ist ein STADT- 
THEATER OHNE GRENZEN: Vertraut mit historischen 
und asthetischen Umbruchen stellt es sich neuen 
Herausforderungen. Es soil wie eine Membran funk- 
tionieren-unter einem Dach Theater, Tanz, Per- 
formance, Musik, Kino, Bildende Kunst und digitale 
Kulturen versammeln. Gleichzeitig sehen wir unsere 
Aufgabe darin, die humanistische Kultur und die 
institutionelle Kraft des Theaters zu feiern, anstatt sie 
als etwas zu betrachten, das veraltet Oder aus der 
Mode gekommen ware. Es ist an der Zeit, das Theater 
wieder fur situative Kunstformen zu offnen und 
die Fragilitat ihrer Existenz zum Kulturgut zu erklaren. 
Daraus werden neue Krafte erwachsen. 
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Das Museum tanzt, der Tanz spricht, das Schauspiel 
verdoppelt sein Bild auf der Leinwand, das Kino 
betritt den Buhnenraum. 1st es langfristig uberhaupt 
noch sinnvoll, die Welt der Kunst in separaten Sparten- 
hausern zu denken? DIE KUNSTLEFHNNEN WEISEN 
UNS EINEN ANDEREN WEG. Sie machen die Biihne 
zum Ausstellungsraum Oder das Theater zum Licht- 
spielhaus. Sie betrachten ihre Disziplinen nicht mehr 
als einzelne, getrennte Sparten, sondern sind elek- 
trisiert von ihrem zeitlichen und raumlichen Neben- 
und Miteinander. Tino Sehgal arbeitet fur einen 
Museumskontext, aber genauso fur ein Opernhaus. 
Susanne Kennedy macht Theater, in dem sich die 
Schauspieler*innen wie Skulpturen dem Stillstand 
nahern. Kate Tempests Songtexte haben eine starke 
szenische Qualitat, eigentlich rappt sie Rollenprosa. 
Filmemacher wie Apichatpong Weerasethakul und 
Albert Serra halten auf der Biihne ihre Bilder an. 
Gerade in dieser Auflosung von festen Prasentations- 
formen liegt ein grades Potenzial. Wir haben Kiinstler* 
innen eingeladen, die neue Definitionen erfinden, und 
zwar zuerst fur sich, dann fur alle: Muss ein Schau- 
spieler mit seiner eigenen Stimme sprechen? Welche 
Qualitaten hat eine Architektur aus Korpern? Was ist 
eine Ausstellung? Welche Bindungskrafte kann eine 
Institution entfalten? 


Die Biihne des Sprechtheaters basiert ihrer Natur nach 
auf einem Weltgefiihl, das bewusst den Menschen in 
die Mitte der Welt riickt. Susanne Kennedy ist fasziniert 
von dem Vorschlag eines neuen Epochenbeginns, 
dem des Anthropozans. Auf ihrer Biihne finden wir 
veranderte KRAFTEVERHALTNISSE vor, eine neue 
Dynamik von Wesen, Maschinen und Objekten. Das 
Subjekt, sagt sie, sei heute kein Thema mehr. Die 
Dinge, die wir einmal erfunden haben, um Identitat auf 
der Biihne entstehen zu lassen, sie greifen nicht 
mehr. Ihr Theater aus Replikanten und Doppelgangern 
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ist wie ein Gruft aus der Zukunft. Das verbindet sie 
mit den gesichtslosen Gestalten in Mette Ingvartsens 
Choreografien. Doch die eigentliche Magie all dieser 
Szenen liegt in der Form eines archaischen Rituals: 
Schauspieler*innen, Tanzer*innen und Zuschauer*innen 
atmen im selben Raum zur gleichen Zeit. Die ganze 
Schonheit des Theaters, seine Essenz, sie liegt in der 
Einfachheit dieses Moments. 


Zu erzahlen, zu wiederholen, was erzahlenswert ist, 
das macht den Eigensinn des Theaters aus. Repertoire 
bedeutet Fundstatte Oder Verzeichnis und meint die 
Gesamtheit aller Werke, die ein Theater zeitnah auf- 
fachern kann. Inspiriert von der wortlichen Bedeutung 
wird die Volksbuhne in loser Folge Wiederaufnahmen, 
Fortschreibungen Oder Faksimiles ikonischer Stiicke 
der Theater-, Tanz-, Film- und Musikgeschichte zeigen. 
Bei ihrer Urauffuhrung brachen sie mit Konventionen 
und sprengten Rezeptionsriten. Als Vermittler fur den 
Aufbruch einer nachsten Moderne werden sie haufig 
erst retrospektiv lesbar. Aspekte des Archivs, Formen 
des fluchtigen Denkmals und der performativen 
Geschichtsschreibung konnen in unserem REPERTOIRE 
DER MODERNE eine Rolle spielen. Oder ganz einfach 
die Affinitat der Kunstler*innen zur Geschichte ihres 
eigenen Werks Oder zur Geschichte ihrer Meister. 

Was passiert zum Beispiel, wenn Samuel Becketts ent- 
riegelte Sprache aus Not l-Nichtlch auf Tino Sehgals 
Gesprachsminiaturen trifft? 


Die Korper-Bilder, die uns erreichen, veranschaulichen, 
wie exponiert und wie verwundbar der Korper und 
wie verletzlich unsere Stadte sind. Occupy, Pegida, die 
Zeltcamps an den Grenzen, terroristische Attacken 
im offentlichen Raum-der Korper, der gefluchtete, der 
versehrte, der protestierende Korper ist wieder in den 
Mittelpunkt des politischen Feldes geraten. Uber alle 
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Sprachgrenzen hinweg sind seine Botschaften uni- 
versell verstandlich. Wie reagieren Kunstler*innen 
auf diese Entwicklungen? Judith Butler hat in ihrem 
neuen Buch eine THEORIE DER VERSAMMLUNG 
entwickelt und stellt uns die Frage: Welche Formen 
von Offentlichkeit konnen der Verwirklichung von 
Demokratie, von Gerechtigkeits- und Gleichheits- 
idealen dienen? So gibt es Situationen und Lander, in 
denen es angebracht sein kann, die Exponiertheit 
des Korpers zu minimieren. Plotzlich liegt seine Kraft 
in der unerwarteten Fluchtigkeit. In Boris Charmatz’ 
Stuck danse de nuit (Tanz bei Nacht) weifl man nie 
genau, was man gerade erlebt: einen Stradenkampf, 
eine Guerillaaktion, eine Performance? 


Nirgendwo war in Berlin das Wunder uberwiegend 
friedlichen menschlichen Zusammenlebens grader 
als auf dem historischen Flughafen TEMPELHOF. 
Tausende Menschen haben hier in den letzten Monaten 
Zuflucht gefunden und auf engem Raum nebenein- 
ander existiert, kollaboriert Oder sind einander ausge- 
wichen. Fur diesen Ort hat der Architekt Francis Kere 
die UTOPIE eines mobilen Theaters entworfen, das 
den Dialog mit der kolossalen Grade, wechselvollen 
Geschichte und Gegenwart dieses in Europa einma- 
ligen Areals sucht. Im September legen wir gemeinsam 
den Grundstein fur diesen neuen Spielort mit einem 
babylonischen Chaos an Sprachen, Gesten und 
Formen. Wo sind wir in Berlin gelandet? 1st es eine 
ideale Stadt, Oder ist es ein neues Krisengebiet? 

Wie kann das Theater von hier aus mit einer neuen 
Dynamik in die Stadtgesellschaft hineinwirken? 

Was passiert, wenn digitale Erzahlformen Raum, Zeit, 
Handlung und Identitaten entgrenzen und der Bild- 
schirm zur Buhne wird? VOLKSBUHNE FULLSCREEN, 
die neue digitale Spielstatte, versteht sich als Labo- 
ratorium, Auffuhrungsort und Archiv. Sie ladt Kunstler* 
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innen ein, mit den Konventionen und Erzahlformen des 
Theaters zu experimentieren. Zur Eroffnung zeigt 
Volksbuhne Fullscreen Arbeiten von Kiinstler*innen, 
die sich originar und einflussreich mitdem Dialog 
zwischen Digital und Analog beschaftigt haben: Die 
Choreografin Alexandra Bachzetsis, der Regisseurund 
AutorTim Etchells, die junge Kunstlerin Jesse Darling. 
Oder Alexander Kluge, der die Volksbuhne als Echo- 
raum benutzen wird, indem erfilmische Feuilletons 
uber die Stucke und Motive macht, die hier stattfinden. 
Sein Programm wird IM AUGE DER LIBELLE heilien. 
Die Libelle hat 30.000 Augen und dadurch die Mog- 
lichkeit, die Welt auf 30.000 verschiedene Arten wahr- 
zunehmen. Welches Bild entsteht, wenn die Libelle 
ihre Facettenaugen auf die Volksbuhne richtet? Vielleicht 
eine Momentaufnahme, in der Chaos und Ordnung zu 
einer neuen Balance finden. 


Partikel basiert auf einem Gesprach mit 
Timo Feldhaus, Berlin, April 2017. 
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Max Pitegoff, Calla Henkel 




Partikel 


Chris Dercon, Marietta Piekenbrock 


en 

WHAT DO WE OPEN UP FOR; WHAT DO WE CLOSE 
OURSELVES OFF FROM? The Volksbuhne is the 
theatrical embodiment of a city and its divided history. 
The yardstick of freedom and its absence have always 
been different here. Driven by a vision of an open, 
cosmopolitan community we are emphatically dedicat- 
ed to the founding motto with which the Volksbuhne 
has been advancing the transformation of theatre since 
the beginning of the 20th century: Art for the people. 
Do we see ourselves as Germans, Europeans or 
cosmopolitans-that is the question we want to ask. 


Future versus past, avant-garde versus tradition, 
spoken theatre versus performance and dance. Think- 
ing in this dialectic of negatively weighted concepts- 
that is not something we are interested in. 

The Volksbuhne is an URBAN THEATRE WITHOUT 
BOUNDARIES: Accustomed to historical and aesthetic 
upheavals it embraces new challenges. It should 
function like a membrane-gathering theatre, dance, 
performance, music, cinema, visual arts and digital 
cultures under one roof. At the same time, we see our 
task in celebrating the humanist culture and institu- 
tional power of the theatre, instead of seeing it 
as something outdated or out of fashion. It is time to 
open up the theatre to situational art forms, and to 
elevate the fragility of its existence to cultural heritage 
status. From that, new strengths will evolve. 


Ill 


The museum dances; dance speaks; the drama’s 
image is multiplied on the screen; the cinema enters 
the stage; artists transform the stage into an exhibi- 
tion space or the theatre into a cinema. Does it 
even make sense in the long-term to think of the world 
of art in terms of separate categories? THE ARTISTS 
ARE SHOWING US A DIFFERENT WAY. They transform 
the stage to an exhibition space or the theatre into a 
cinema. They no longer see their disciplines as single 
disparate categories; instead they are electrified by 
their spatial and temporal work with and next to each 
other. Tino Sehgal creates works for a museum con- 
text, but also for an opera house. Susanne Kennedy 
makes theatre in which the actors, like sculptures, 
almost approach standstill. Kate Tempest’s song lyrics 
have a strong scenic quality; she raps narrative prose. 
Filmmakers like Apichatpong Weerasethakul and 
Albert Serra arrest their images in time on the stage. 
In particular in this dissolution of rigid presentation 
forms lies great potential. We have invited artists who 
invent new definitions, first for themselves and then 
for everyone else: Does an actor have to speak with 
their own voice? What qualities does an architecture 
consisting of bodies have? What is an exhibition? 
Which binding forces can an institute develop? 


The theatre’s stage is rooted in a global approach that 
consciously shifts the focus of humans into the centre 
of the world. Susanne Kennedy is fascinated by the 
proposition of a dawning of a new epoch, the Anthro- 
pocene. On her stage POWER RELATIONS have 
shifted; a new dynamic between human, machine and 
object is created. The subject, she says, is no longer 
at the focus. The things we once invented, in order 
to create an identity on the stage, they are no longer 
effective. Her theatre of replicants and Doppelgangers 
is like a greeting from the future. That connects 
them to the faceless figures in Mette Ingvartsen’s 
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choreographies. But the true magic of all these scenes 
lies in the form of an archaic ritual: actors, dancers 
and audience breathe in the same room art the same 
time. The whole beauty of the theatre, its very es- 
sence, lies in the simplicity of this moment. 


Storytelling, relaying what is worth telling, that is the 
nature of theatre. Repertoire means ‘archaeological 
place of discovery’ or ‘directory’ and signifies the 
entirety of works that a theatre has to offer in a short 
time period. Inspired by the literal meaning of the 
word, the Volksbuhne will present, in loose succession, 
restagings, updates or facsimiles of iconic pieces 
of theatrical, choreographic, filmic and musical history. 
Their premieres at the time broke with convention 
and shattered the rituals of critical reception. As 
mediators for the entry into a new modernity they often 
only become decipherable in retrospect. Aspects of 
the archival, forms of the ephemeral monument and the 
performative writing of history can play a role in our 
REPERTOIRE OF MODERNITY. Or simply the affinity of 
an artist to the history of their own work or the story 
of their teacher. What happens when Samuel Beckett’s 
unfettered language from Not I meets Tino Sehgal’s 
conversation vignettes? 


The images of bodies that reach us demonstrate how 
exposed and vulnerable the body is and how fragile 
our cities are. Occupy, Pegida, the refugee camps at 
the borders, terrorist attacks in public spaces-the 
body, the feeling, the damaged, the protesting body is 
once again at the centre of the political arena. 
Crossing all language boundaries, its messages are 
universally comprehensible. How do artists react 
to these developments? In her new book Judith Butler 
has developed a THEORY OF ASSEMBLY and poses 
the question: what forms of the public realm can serve 
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the realisation of democracy, ideals of justice and 
equality? There are situations and countries in which 
it might be advisable to minimise the vulnerability of 
the body. Suddenly its strength lies in the unexpected 
sudden fleetingness. In Boris Charmatz’ piece danse 
de nuit (Night Dance) we never quite know what we 
are experiencing-a street fight, a guerrilla operation, 
a performance? 


Nowhere in Berlin has the miracle of overwhelmingly 
peaceful co-existence been more palpable than in 
TEMPELHOF. Thousands lived here together in the most 
restricted space, cooperating or keeping out of each 
other’s way. For this place, the architect Francis Kere 
has designed the UTOPIA of a mobile theatre, which 
seeks dialogue with the colossal size, chequered 
history and present of this unique site in Europe. In 
September we will lay the foundation stone for this 
new venue together, with a Babylonian chaos of forms, 
languages and modes of expression. Where are we, 
here in Berlin? Is it an ideal city, or is it a new crisis 
zone? How can theatre inject a new dynamic into urban 
society from here? 


What happens when digital narrative forms break down 
the boundaries of space, time and plot and identities 
and the screen becomes the stage? VOLKSBUHNE 
FULLSCREEN, the new digital venue, is a laboratory, 
performance venue and archive. It invites artists to 
experiment with the conventions and narrative forms 
of theatre. For the opening, Volksbuhne Fullscreen will 
be showing works that have been innovative and 
influential at the interface between digital and analogue 
media: the choreographer Alexandra Bachzetsis, the 
director and writer Tim Etchells, the young artist Jesse 
Darling. Or Alexander Kluge, who will be using the 
Volksbuhne as an echo chamber, by making filmic 
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commentaries about plays and motifs that are staged 
here. His programme will be entitled EYE OF 
DRAGONFLY. The dragonfly has 30000 facets on its 
eyes and perhaps 30000 ways of seeing the world. What 
image is created when the dragonfly turns its facetted 
gaze on the Volksbuhne? Perhaps a momentary snap- 
shot, where chaos and order reach a new equilibrium. 


Partikel is based on a conversation with 
Timo Feldhaus, Berlin, April 2017. 
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Boris Charmatz, Ari Benjamin Meyers, Katja Petrowskaja 



Francis Kere 

Satellitentheater. Eine Utopie. < 10 

a Schlingensiefs Operndorf /Schlingensief’s Opera Village in Laongo, Bukina Faso 
b Entwurf des Satellitentheaters auf Tempelhof / 

Plan for the Satellite Theatre at Tempelhof 
c Parlamentsgebaude/Parliament House in Ouagadougou, Burkina Faso 
d Oberschule/High School in Koudougou, Burkina Faso 
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Boris Charmatz, Musee de la danse ^ 

Fous de danse - Ganz Berlin tanzt auf Tempell 
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Boris Charmatz, 

A Dancer’s Day < 16 


a,b Boris Charmatz 
c Alighiero Boetti, Tutto 
d Tempelhof Hangar 5 
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Mohammad Al Attar, Omar Abusaada 
Iphigenie < 22 

Antigone of Shatila, Marseille 2015 
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Kate Tempest 

Let Them Eat Chaos < 25 
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Samuel Beckett/Tino Sehgal 
<30 

a Volksbiihne am Biilowplatz um 1933 
b Billie Whitelaw in Tritte ( Footfalls ), 
c Samuel Beckett, Nicht Ich ( Not 
d Grundriss der Volksbiihne 
Floor plan of Volksbiihne am 
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Samuel Beckett 

Nicht Ich / Tritte / He, Joe < 36 

a Samuel Beckett, Nicht Ich (Not I), Kopenhagen 2017 

b Zeichnung zum Mund in Becketts Nicht Ich von Jocelyn Herbert, Buhnenbildnerin fur 
die Premiere am Royal Court Theatre in London, 1973 /Drawing of the mouth in 
Beckett’s Not I by Jocelyn Herbert, stage designer at the premiere at Royal Court 
Theatre in London, 1973 

c Samuel Beckett und Walter Asmus bei Proben zu Warten aufGodotl Samuel Beckett 
and Walter Asmus during rehearsals for Waiting for Godot, Riverside Studios, 
London 1984 
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Samuel Beckett 

Nicht Ich / Tritte I He, Joe < 36 


a Billie Whitelaw in Tritte, Zeichnung von Jocelyn Herbert, Buhnenbildnerin der Urauf- 
fiihrung am Royal Court Theatre, London 1976 /Billie Whitelaw in Footfalls, 
drawing by Jocelyn Herbert, stage designer for the world premiere at the Royal Court 
Theatre, London 1976 

b Morten Grunwald in Becketts He, Joe, Kopenhagen, 2017 
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Susanne Kennedy 
Women in Trouble < 39 


a, c Warum lauft Herr R. Amok?, Munchner Kammerspiele 2014 
b Trailer John Cassavetes, Opening Night, 1977 
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Apichatpong Weerasethakul 
Fever Room < 43 
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Mette Ingvartsen 

Red Pieces: 21 pornographies < 49 
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Mette Ingvartsen 

Red Pieces: 21 pornographies < 49 
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Jerome Bel 

The show must go on <57 
150 
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Yael Bartana 

Was, wenn Frauen die Welt regieren < 59 

a Filmstill aus Stanley Kubrick, Dr. Seltsam Oder: Wie ich lernte, die Bombe zu liebenl 
Dr. Strangelove or: How I Learned to Stop Worrying and Love the Bomb, 1964 
b Kunstlerin/ artist Yael Bartana 
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Michael Schmidt 

WAFFENRUHE, 1987 (Projektion, 2018) < 62 
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Michael Schmidt 

WAFFENRUHE, 1987 (Projektion, 2018) < 62 
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Armen Avanessian 
Roter Salon Friktion < 70 
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isf der Selbstdarstellung 


a The Vestoj Salon On Slowness, Paris 2015 
b Anja Aronowsky Cronberg, Chefredakteurin und Herausgeberin 
von Vestoj? Editor-in-chflef and publisher of Vestoj 
c „Donne la vernara" in De gli habiti antichi et moderni 
von /by Cesare Vecellio, Venice 1590 


< 71 




Roter Salon 

Giulio Bursi, Film < 75 

Sabine Zielke, Literatur < 74 

Christian Morin, Popkultur & identitat < 72 

Elodie Evers, facetime < 76 
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Timo Feldhaus 

Vermessung der Volksbiihne < 87 



Wolfgang Herrndorf, Sandra Huller 
Bilder deiner grolien Liebe < 77 
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Jan Bonny, AteJfrWissel 
Rhein^pid < 82*~_ 


167 


/ 





Jesse Darling 
Bardo < 84 


a Digitale Collage /Digital collage Falling Man, 2016 
b Kunstlerin /Artist Jesse Darling 

c Digitales Filmstill von /Digital film still from The Noble Endeavour, 2015 















Tim Etchells, Marino Formenti 
Left to Tell < 85 



Albert Serra 
Liberte < 91 





Claude Regy 
Reve et Folie < 92 
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Gisele Vienne 
MENGE < 97 


a, c, d This is how you will disappear, 2010 
b Gisele Vienne, Regisseurin /Theatre director 



Boris Charmatz, Musee de la danse 
enfant < 98 
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Service 



Service 

de 

Den Spielplan, erganzende Informationen, Biografien, Video- 
Einfiihrungen, Trailer und vieles mehr finden Sie ab 01 . August 
unter www.volksbuehne.berlin und facebook.com/volksbuehne, 
youtube.com/volksbuehne, twitter.com/volksbuehne, 
instagram.com/volksbuehne_berlin, vimeo.com/volksvideo. 

Unser elektronischer Newsletter halt Sie einmal pro Woche auf 
dem Laufenden: Anmeldung unter www.volksbuehne.berlin/newsletter. 
Informieren Sie sich auch Liber unser monatlich erscheinendes 
Programmheft, das Ihnen in der VolksbLihne und an vielen anderen 
offentlichen Orten der Stadt begegnen wird. 

Besucherservice 


Bitte nehmen Sie Kontakt mit unserem Besucherservice auf, wenn 

- Sie Informationen Liber den Spielplan und das Programm 
erhalten mochten 

- Sie Unterstiitzung bei der Gestaltung Ihres Theaterbesuchs vor 
und nach der Vorstellung wLinschen 

- wir Ihnen FLihrungen vermitteln dLirfen 

- Sie fur groliere Gruppen Karten reservieren mochten 

- Sie einfach nur Karten auf diesem Wege kaufen mochten 

E-Mail: besucherservice@volksbuehne-berlin.de 
Kartentelefon: +49 (0)30 24065777 
Leitung Theaterkasse und Besucherservice: 

Pia Weidner-Bohnenberger 

Kartenvorverkauf 


Der regulare Kartenvorverkauf fur die Spielzeit 2017/2018 beginnt 
online am 1. August. Ab 24.08.2017 kann man an den Kassen 
in der Volksbiihne und an alien an CTS Eventim angeschlossenen 
Vorverkaufsstellen Karten kaufen. 

Fur die Veranstaltungen im September bieten wir vorab die 
Moglichkeit, ab dem 16.05.2017 unter www.volksbuehnel 718. berlin 
Kartenreservierungen aufzugeben. Nach Eingang Ihrer Bestellung 
wird sich ein Mitarbeiter der Volksbtihne mit Ihnen in Verbindung 
setzen. 
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Bezahlung 

Sie konnen Ihre reservierten Karten an den Kassen bar, mit EC- und 
mit Kreditkarte (Visa, Mastercard, Amex) bezahlen. Online ist die 
Zahlung mit Kreditkarte und PayPal moglich. 

Abonnements, 

Angebote, Gutscheine 


Premieren-Abo: Fur die Ersten 

Mit dem Premieren-Abo sehen Sie als Erste die neuen Produktionen 
in der Volksbiihne! Vier Premieren im Groften Saal, personliche 
Einladungen auch zu alien weiteren Premieren und ein damit 
verbundenes Vorkaufsrecht fur alle anderen Produktionen. In Ihren 
Abo-Vorstellungen sparen Sie den Premierenaufschlag und 
erhalten zur Begruftung je ein Getrank an der Theaterbar. Das 
Monatsprogramm und die Halbjahresbiicher schicken wir Ihnen auf 
Wunsch gratis nach Hause. 

Im Premieren-Abo: 

Iphigenie, Nicht Ich ITrittel He, Joe, Women in Trouble, 

Red Pieces: 21 pornographies 

Abopreise: 

Platzkategorie* 1: 138€ 

Platzkategorie* 2: 120€ 

Platzkategorie* 3: 102€ 

Platzkategorie* 4: 78€ 

Platzkategorie* 5: 54€ 

*beinhaltet auch Stiicke ohne Platzkategorien 
Probeabo: Fur Neugierige 

Drei fur Sie ausgesuchte Inszenierungen im Groften Saal: 25% 
giinstiger-der perfekte Einstieg zum Kennenlernen unseres neuen 
Programms! Einfuhrungen an alien Terminen leiten Ihren Theater- 
abend ein. Sie konnen einen Termin nicht wahrnehmen? Kein 
Problem. Bis zwei Werktage vor der Vorstellung diirfen Sie einen 
Ihrer Besuche umbuchen. 

Im Probeabo fur 51€ 

Iphigenie, Red Pieces: 21 pornographies, Fever Room 
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Junges Abo: Fur Flexible 

Das flexible Angebot fur Studierende, Schiiler*innen und Auszubil- 
dende: Vier Vorstellungen nach eigener Wahl fur nur 36 Euro! 

Bei Vorlage des entsprechenden Ermaliigungsnachweises. Gultig 
in den Platzkategorien 1 bis 3, ab Vorverkaufsstart und an der 
Abendkasse einlosbar. 

Roulette: Fur Spieler 

Nach Verfugbarkeit besteht die Chance auf Roulette-Platze an 
der Abendkasse. Einfach eine giinstige Karte in Platzkategorie 4 
kaufen und mit ein bisschen Gluck weiter vorne in 1 , 2 Oder 3 
sitzen! Anmeldung erfolgt an der Kasse eine Stunde vor Beginn der 
Vorstellung. 

Geschenk-Gutscheine 

Bereiten Sie Ihren Nachsten eine Freude und verschenken Sie 
unseren Geschenk-Gutschein. Dieser ist innerhalb von 3 Jahren 
einzulosen. Sie erhalten den Gutschein an unseren Kassen Oder 
iiber unsere Homepage. 

Alle Abonnements sind iiber unseren Besucherservice 
telefonisch unter +49 (0)30 24065777 Oder per E-Mail unter 
besucherservice@volksbuehne-berlin.de buchbar. 

Angebote 
fur Schulklassen 


Nahern Sie sich unseren Inszenierungen aus verschiedenen 
Perspektiven. Nehmen Sie teil an Einfiihrungen, Workshops und 
Fiihrungen und verschaffen Sie sich und Ihrer Klasse einen 
lebendigen Einblick in Denk- und Arbeitsprozesse des Theaters. 

Auf diese Weise konnen wir Ihren Unterricht erganzen und um den 
aufterschulischen Lernort Theater erweitern. 

Einfiihrungen 

Auf Anfrage bieten wir Ihnen zu den laufenden Inszenierungen 
unseres Spielplans ein Einfiihrungsgesprach an. Mitarbeiter der 
Volksbiihne geben Ihnen und Ihrer Klasse einen Einblick in den Ent- 
stehungsprozess und stellen die Konzeption der Inszenierung vor. 
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Inszenierungsbezogene Workshops- 
bei uns im Theater Oder in Ihrer Schule 

In einem 3- bis 4-stundigen Workshop nahert sich die Klasse mit 
den Mitteln des Theaters dem Thema und der Asthetik einer 
Inszenierung. Durch eine praktische und kreative Auseinanderset- 
zung mit dem Spiel wird ein personlicher Bezug zur Inszenierung 
hergestellt. Diese direkte Theatererfahrung macht den Vorstel- 
lungsbesuch zu einem nachhaltigen Erlebnis und hilft, eine eigene 
Sichtweise auf die Inszenierung zu finden. Auf Wunsch bieten 
wir Ihnen und Ihrer Klasse nach dem Workshop und der Vorstellung 
ein Nachgesprach an-bei uns im Theater Oder in Ihrer Schule. 

Zur weiteren Information stellen wir Ihnen umfangreiche Material- 
mappen zur Verfugung, die Sekundarmaterial und Ausziige des 
jeweiligen Regiebuchs enthalten. 

Fuhrungen 

Fuhrungen durch die Volksbuhne werden von Achim Busch, 
pensionierter Buhnenmeister, ausgerichtet, Fuhrungen durch die 
Werkstatten der Volksbuhne von Frank Mittmann, dem Leiter 
der Werkstatten. 

P14-das Jugendtheater der Volksbuhne 
P14 bietet jungen Menschen die Moglichkeit, Erfahrungen im 
Theaterbetrieb zu sammeln und sich selbst auszuprobieren. Die 
Arbeit der Jugendlichen steht unter der Losung: MACHT EUER 
THEATER SELBER! Ziel ist es, sie in den Prozess der Inszenie- 
rungsarbeit einzubeziehen und zu begleiten. Neben der szenischen 
Realisierung ubernehmen die Jugendlichen auch Aufgaben der 
Produktion sowie die notwendige Kommunikation innerhalb des 
Hauses mit den einzelnen Abteilungen. Mithilfe der verschiedenen 
Gewerke sind sie verantwortlich fiir das Kostiim, die Technik und 
die Biihne. Innerhalb des P14-Projekts wird jeder gemaft seinen 
Interessen eingebunden, sodass jeder Teilnehmer sich projektbe- 
zogen an den Inszenierungen des Jugendtheaters beteiligen kann. 

Kontakt & Information 

Vanessa Unzalu Troya, P14 Jugendtheater der Volksbuhne 
Linienstralie 227, 10178 Berlin 
+49 (0)30 24065688 
p14@volksbuehne-berlin.de 
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Ermafcigungen 

Ermaftigungen gelten bei Vorlage eines entsprechenden Ausweises 
fur Inhaber der Tanzcard, Kunstler mit BBK-Berlin-Nachweis, 
Schuler, Studierende, Auszubildende, FSJIer und Empfanger von 
Arbeitslosengeld I. 

Berlinpass-lnhaber und Gefliichtete erhalten an der Abendkasse 
nach Verfiigbarkeit fur Repertoire-Vorstellungen bei Vorlage eines 
entsprechenden Ausweises Tickets fiir 3€. 

Bar/ Cafe 


Sie haben mindestens eine Stunde vor Vorstellungsbeginn und in 
den Pausen die Mbglichkeit, im Groften Haus kleine Speisen und 
Getranke in den Foyers und dem Parkett-Cafe zu sich zu nehmen. 

Garderobe 


In der Volksbiihne konnen Sie die Garderobe kostenlos abgeben. 
Bei Veranstaltungen in der Volksbiihne Tempelhof konnen wir das 
leider noch nicht zusagen. Bitte kontaktieren Sie uns diesbeziiglich 
iiber besucherservice@volksbuehne-berlin.de 

Barrierefreiheit 


Sie erreichen das untere Foyer sowie den Groften Saal der 
Volksbiihne barrierefrei iiber den Haupteingang des Theaters. Aus 
baulichen Griinden sind das (obere) Sternfoyer sowie die Spiel- 
statten Roter/Griiner Salon, 3. Stock und Probebiihne nicht 
barrierefrei zu erreichen. Die Volksbiihne verfiigt ausschlieftlich im 
Groften Saal iiber Rollstuhlplatze. Fiir die Spielstatte Volksbiihne 
Tempelhof gelten je nach Veranstaltung gesonderte Bedingungen. 

Die Begleiter von Menschen mit Behinderung (und dem Merkzeichen 
„B“ im amtlichen Schwerbehindertenausweis) haben freien Eintritt. 
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Preiskategorien 


Platzkategorie: 

1 

2 

3 

4 

5 

Preiskategorie 1 

40 € 

34 € 

28€ 

20€ 

12€ 

Preiskategorie 2 

36€ 

30 € 

25€ 

18€ 

1 1 € 

Preiskategorie 3 

30€ 

27 € 

23€ 

16€ 

10€ 

Preiskategorie 4 

26€ 

24 € 

21 € 

14€ 

9€ 


Premierenzuschlage: 4 € 


Die Preise fur Veranstaltungen im Roten Salon, im Griinen Salon, 
im 3. Stock/P14 Oder in der Probebiihne sowie fur sonstige 
Sonderveranstaltungen in Volksbiihne Tempelhof entnehmen Sie 
bitte unseren Ankiindigungen bzw. unserer Homepage. 

Bitte beachten Sie, dass Gebiihren dann anfallen konnen, wenn 
die Karten bei externen Vorverkaufsstellen gekauft werden. 

Weitere Preise entnehmen Sie bitte unseren Ankiindigungen Oder 
unserer Homepage www.volksbuehne.berlin. 

Verkehrsanbindung 

VOLKSBUHNE 

Rosa-Luxemburg-Platz 

Anfahrt mit den offentlichen Verkehrsmitteln: 

U2 Rosa-Luxemburg-Platz 
S-Bahn Alexanderplatz 
Bus 200, 142, TXL, N2 
Tram M2, M8 an der Torstralie 

VOLKSBUHNE 

Tempelhof 

Platz der Luftbriicke 5, 12101 Berlin 
Hangar 5 

Anfahrt mit den offentlichen Verkehrsmitteln: 

U6 Platz der Luftbriicke 
Bus 248, Bus 104, N42, N6 
Columbiadamm/ Platz der Luftbriicke 
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Service 

en 

The theatre programme, additional information, biographies, 
video introductions, trailers and much more will be available from 
01 August 2017 at www.volksbuehne.berlin and at 
facebook.com/volksbuehne, youtube.com/volksbuehne, 
twitter.com/volksbuehne, instagram.com/volksbuehne_berlin and 
vimeo.com/volksvideo 

Our weekly electronic newsletter will keep you updated: 
register at www.volksbuehne.berlin/newsletter 
You can also find out more about us in our monthly programme, 
which is available at the Volksbiihne Berlin and in many other 
public locations and venues throughout the city. 

Visitor service 


Please contact our visitor service if 

- you would like information about our schedule or programme 

- you would like us to help you plan your theatre visit before and 
after the performance 

- you would like to schedule a guided tour 

- you would like to reserve tickets for larger groups 

- you would like to buy tickets 

E-mail: besucherservice@volksbuehne-berlin.de 
Ticket hotline: +49 (0)30 24065777 
Box office and visitor service manager: 

Pia Weidner-Bohnenberger 

Advance ticket sales 


Online ticket sales starts from 01 August 2017 at 
www.volksbuehne.berlin. Tickets can be purchased at the 
Volksbiihne box office and at all CTS Eventim affiliated advance 
ticket sale locations from 24 August on. 

For the events in September at Volksbiihne Tempelhof, however, 
you can place your ticket orders starting 16 May 2017 at 
www.volksbuehne1718.berlin. After receipt of your order, a 
Volksbiihne employee will contact you personally. 
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Payment 

You can pay for your reserved tickets at our box office in cash 
and using EC debit cards or credit cards (Visa, MasterCard, Amex). 
Online payments can be made with credit cards and PayPal. 

Subscriptions, 
offers, gift certificates 


Premiere Subscription: For forerunners 
With the Premiere Subscription you will be the first to see the 
new productions at the Volksbuhne! The subscription includes four 
premieres, personal invitations to all other premieres and the 
opportunity to purchase tickets for all other productions in advance. 
With this subscription, you are exempt from supplemental premiere 
fees. A free drink at the theatre bar before each performance is 
included in your subscription. Our monthly programme and biannual 
publications will be sent to you free of charge. 

The Premiere Subscription includes: 

Iphigenia, Not 1 1 Footfalls! Eh Joe, Women in Trouble, 

Red Pieces: 21 Pornographies 

Price for subscription: 
seating category* 1: 138€ 
seating category* 2: 120€ 
seating category* 3: 102€ 
seating category* 4: 78€ 
seating category* 5: 54€ 

*also includes performances without seating categories 
Trial Subscription: For the curious 

Three productions with 25% discount-the perfect introduction to 
our new programme! Introductions to all three performances will 
precede the performances. You can’t make it to a performance? No 
problem. You can rebook one of your visits up to two working 
days prior to the performance. 

Price for subscription: 51 € 

The Trial Subscription includes: 

Iphigenia, Red Pieces: 21 Pornographies, Fever Room 


197 


Young Subscription: For the flexible 

The flexible subscription for students, pupils and trainees: Four 
performances of your choice for only 36 euros! Presentation of 
the appropriate proof of discount eligibility required. Valid in 
seating categories 1 to 3. Tickets are redeemable at the beginning 
of advance ticket sales and at the evening box office. 

Roulette: For gamblers 

Depending on ticket availability, this is a chance to play roulette at 
the evening box office. Just buy an inexpensive ticket for a 
4 category seat and, with a bit of luck, end up with an 1, 2 or 3 
category one! Registration takes place at the box office 
one hour before the performance begins. 

Gift certificates 

Share the joy with friends and family by giving them a Volksbuhne 
gift certificate (valid for three years from purchase date). Gift 
certificates can be purchased at our box office or on our homepage. 

All subscriptions can be purchased via our visitor service 
by calling +49 (0)30 24065777 or by emailing us at 
besucherservice@volksbuehne-berlin.de. 

Education programme 

Approach our productions from different perspectives. Take part in 
introductions, workshops and guided tours, providing yourself and 
your class with a vivid glimpse into the thought and work processes 
of the theatre. In this way, we supplement your lessons and 
expand your school’s extra-curricular realm to include the theatre. 

Introductions 

On request, we are happy to provide an introductory talk about the 
ongoing productions in our programme. Volksbuhne staff members 
will give you and your class insights into the creative process and 
shed light on the creative steps leading to the presentation of a 
performance. 

Presentation-related workshops-at the theatre or in your school 
In a 3 to 4-hour workshop and using the theatre’s resources, pupils 
become familiar with a production's subject matter and aesthetics. 
Through a practical and creative exploration of the play or perfor- 
mance, a personal connection to the production is established. 
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This direct theatrical experience turns the theatre visit into a memo- 
rable experience and helps students develop their own opinion 
of the production. On request, following the workshop and the 
performance, we can conduct a closing discussion with you and 
your class-at the theatre or in your school. 

As supplemental information, we will provide you with comprehen- 
sive folders containing secondary material and excerpts from the 
respective scripts. 

Guided tours 

Guided tours of the Volksbuhne are conducted by Achim Busch, 
retired stage master; those of the Volksbuhne’s trade workshops 
are coordinated by Frank Mittmann, workshop manager. 

P14-the youth theatre of Volksbuhne Berlin 
P14 offers young people the opportunity to gain experience in the 
theatre business and to try things out for themselves. The youth 
theatre operates according to the motto: MACHT EUER THEATER 
SELBER! (Make Your Own Theatre!). The project’s aim is to involve 
and accompany young people in the production process. In 
addition to creating sets, the project participants also perform tasks 
related to production and communicate internally with members 
of the theatre in the various departments. Assisted by the theatre’s 
different ‘Werkstatten’ (internal trade workshops), the young people 
are responsible for costumes, technical equipment and staging. 

PI 4 participants work according to their interests, allowing everyone 
to take part in the productions of the youth theatre. 

Contact & Information 

Vanessa Unzalu Troya, P14 youth theatre at Volksbuhne Berlin 
Linienstrasse 227, 10178 Berlin 
+49 (0)30 24065688 
P14@volksbuehne-berlin.de 

Discounts 


Discounts apply upon presentation of the proper documentation for 
holders of the Tanzcard (Berlin Dance Card), Berlin artists with a 
BKK membership, pupils, students, trainees, FSJs and recipients 
of Unemployment Benefits I. 

Berlinpass holders and refugees may purchase tickets for 3€ at the 
evening box office for repertoire performances upon presentation 
of the proper documentation and depending on availability. 
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Bar & cafe 


One hour prior to the performance and during intermission, 
you can enjoy snacks and drinks in the bars and the Parkett-Cafe. 

Cloakroom 


The Volksbiihne Berlin operates a complimentary cloakroom 
service. Unfortunately, we do not yet offer this service for events 
at Volksbiihne Tempelhof. Please contact us at 
besucherservice@volksbuehne-berlin.de for more information if 
required. 

Accessibility for 
people with disabilities 


The Volksbiihne's lower foyer and Grofter Saal (main hall) are 
wheelchair accessible via the main entrance. For structural 
reasons, the (upper) Sternfoyer, as well as the Roter Salon, Griiner 
Salon, the 3rd floor and the rehearsal stage, are not wheelchair 
accessible. The Volksbiihne Berlin has wheelchair seating only in 
the Grofter Saal (main hall). Special conditions apply to 
Volksbiihne Tempelhof, depending on the event. 

People accompanying visitors with disabilities (and with the “B” 
stamp in the official ID card) enjoy free admission. 
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Price categories 


Seating category: 

1 

2 

3 

4 

5 

Price category 1 

40 € 

34 € 

28€ 

20€ 

12€ 

Price category 2 

36€ 

30 € 

25€ 

18€ 

1 1 € 

Price category 3 

30€ 

27 € 

23€ 

16€ 

10€ 

Price category 4 

26€ 

24 € 

21 € 

14€ 

9€ 


Premiere supplement: 4€ 


For information on the prices of events in the Roter Salon, the 
Gruner Salon, on the 3rd floor/P14 and on the rehearsal stage, as 
well as for other special events at Volksbuhne Tempelhof, please 
refer to our announcements and our homepage. Please note that 
additional fees may be incurred when tickets are purchased at 
external ticket offices. 

For additional prices, please refer to our announcements or 
our website www.volksbuehne.berlin. 

Directions 

VOLKSBUHNE 

Rosa-Luxemburg-Platz 

Arriving by public transport 
U2 Rosa-Luxemburg-Platz 
S-Bahn Alexanderplatz 
Bus 200, 142, TXL, N2 
Tram M2, M8 on Torstrasse 

VOLKSBUHNE 

Tempelhof 

Platz der Luftbrucke 5, 12101 Berlin 
Hangar 5 

Arriving by public transport 
U6 Platz der Luftbrucke 
Bus 248, 104, N42, N6 
Columbiadamm /Platz der Luftbrucke 
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Bildnachweis 


102 Kick the Machine Films/Doris Spiekermann-Klaas/ 

Fernanda Tafner 

107 Ester Segretto/Tobias Kruse/ Erik-Jan Ouwerkerk 
110 Donald Christie/Leila Hekmat 

115 Ursula Kaufmann/Ricarda Spiegel /Heike Steinweg 

116 Erik-Jan Ouwerkerk/ Kere Architecture 

118 Musee de la danse/Yann Peucat/Nyima Leray / 

Richard Louvet/Yann Peucat 
120 Donald Christie/Alighiero Boetti, VG Bild-Kunst/ 

Tempelhof Projekt GmbH 
122 Boris Brussey 
124 Dalia Khamissy 
126 James Nagel 

128 Landesarchiv Berlin, Oskar Kaufmann/ 

0stre Gasvaerk Teater & Christina Hauschildt/ 
klaus roth architekten bda 
130 Calla Henkel & Max Pitegoff 
132 0stre Gasvaerk Teater & Christina Hauschildt/ 

Jocelyn Herbert, Quelle/source: National Theatre Archive 
134 Jocelyn Herbert, Quelle/source: National Theatre Archive/ 
0stre Gasvaerk Teater 
136 Julian Roder 
138 Jan Versweyveld 
140 Kick the Machine Films 
142 Kick the Machine Films/Chai Siris/ 

Apichatpong Weerasethakul 
144 Marc Domage 
146 Marc Domage 
148 Jens Sethzman 
150 Mussacchio Laniello 

152 Columbia Pictures Corporation, Getty Images/ Birgit Kaulfuss 
154,156 Stiftung fur Fotografie und Medienkunst mit 
Archiv Michael Schmidt 
158 Luna Zscharnt 

160 David Baltzer/Vanni Bassetti/ Mortimer Rare Book Room, 
Smith College, Northampton MA 

165 Niklaus Stauss 

166 Kerstin Bratsch/kairos, dctp.tv/Thomas Combrink/ 

Alex Wissel, Jan Bonny/Alex Wissel, Ginerva Gambino 

168 Alexandra Bachzetsis/Staatliche Museen zu Berlin, 
Gemaldegalerie/Robert Ochshorn 
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170 Jesse Darling/Hugo Glendinning/Gyula Fodor 

172 Albert Serra/Roman Ynan/Albert Serra 

174 Julien Bourgeois/Pascal Victor 

176 Judith Buss 

178 Anne van Aerschot 

180 Anne van Aerschot/Anne Teresa De Keersmaeker/ 
Anne van Aerschot 
182 Andreas Endermann 

184 Silveri / Estelle Hanania/Mathilde Durand/Seldon Hunt 
186 Christophe Raynaud de Lage 
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mitgewirkt hat, insbesondere und stellvertretend fiir ihre Mitarbeiter/ 
Team of the Volksbuhne who helped with the preparation of the 
programme: 

Klaus Michael Aust (Chefdisponent), Chris Barrett (Kiinstlerischer 
Produktionsleiter), Marco Barsda (Mitarbeiter Digitale Kommunika- 
tion), Simon Behringer (Technischer Produktionsleiter Gastspiele), 
Stefanie Beyer (Bildredakteurin), Mercedes Bunz (Programmbeirat), 
Giulio Bursi (Filmkurator), Boris Charmatz (Progammbeirat), 

Roger Christmann (Strategische Planung, Budget), Philip Decker 
(Kiinstlerischer Produktionsleiter), Klaus Dobbrick (LeiterTon/ 
Video), Andreas Dunkel (Leiter Biihnentechnik), Johannes Ehmann 
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Digital), Timo Feldhaus (Redaktionsleitung), Sabine Glaser (Leiterin 
Finanzbuchhaltung), Julien Hallak (Mitarbeiter Marketing), 

Norbert Hentschel (Leiter Personal), Mette Ingvartsen (Programm- 
beirat), Wiebke Jahns (Mitarbeiterin Presse), Yvonne Kaeding 
(Leiterin Abenddienst), Susanne Kennedy (Programmbeirat), 
Torsten Konig (Leiter Beleuchtung), Rolf Krieg (Leiter Gastspiele), 
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Moritz Marquardt (Leiter Requisite), John McKiernan (Kunstlerischer 
Produktionsleiter digital), Frank Mittmann (Leiter Werkstatten), 

Anni Moller (Leiterin Billettkassen), Christian Morin (Musikkurator), 
Olaf Neuendorf (Theatergastronomie), Andrea Niederbuchner 
(Kunstlerische Produktionsleitung bis 03/17), Carolin Niiser 
(Referentin der kunstlerischen Leitung), Stefan Pelz (Technischer 
Direktor), Franziska Rommel (Vorsitzende Personalrat), 

Petra Ronzani (Leiterin Marketing, Vertrieb, Sponsoring), 

Dirk Schellenberg (Leiter Haustechnik), Gesa Schitthelm (Kunstle- 
risches Betriebsburo), Anja Scholtyssek (Leiterin Presse- und 
Offentlichkeit), Hannah Schunemann (Assistentin der Programm- 
direktion), Holger Schulz (Kunstlerischer Betriebsdirektor), 

Ilona Siefert (Leiterin Maske), lldiko Toth (Mitarbeiterin Kunstlerische 
Produktionsleitung), Vanessa Unzalu Troya (Leiterin Theaterpada- 
gogik/P14), Paul Viebeg (Kunstlerischer Produktionsleiter), 

Jan Zanetti (Leiter Biihnentechnik) 

Wir danken alien, die an der Planung und Realisierung des 
Programms mitgewirkt haben, fur ihren inspirierenden Rat und ihre 
kompetente Unterstutzung/We would like to thank all those who 
contributed to the planning and realisation of the programme, for 
their inspiring advice and support: 

Vera Battis-Reese (Ruhrtriennale), Edward Beckett (The Estate of 
Samuel Beckett, London), Basia Deptuch, Marc Diebold (Institut 
Frangais), Linda Franken (Kere Architecture), Marc Grandmontagne 
(Deutscher Biihnenverein), Jamie-leigh Hargreaves (Manchester 
International Festival), Gaby Hartel, Nele Hertling (Akademie der 
Kunste, Berlin), Klaus Janetzki (Landesarchiv Berlin), 

Annemieke Keurentjes (Holland Festival), Susann KnielJner (Tempelhof 
Projekt GmbH, Berlin), Petra Kohse (Akademie der Kunste, Berlin), 
Erin Lee (National Theatre Archive, London), 

Johanna Lehmann (Kere Architecture), Matthias Lilienthal (Munchner 
Kammerspiele), Sandra Lousada (The Jocelyn Herbert Estate), 

John McGrath (Manchester International Festival), 

Hans-Ulrich Muller-Schwefe (Suhrkamp Verlag), Katrin Nickel, 

Mark Nixon (The Beckett International Foundation, University of 
Reading), Alex Poots (The Shed, New York), Ann-Christin Rommen, 
Ilka Schmalbauch (Deutscher Buhnenverein), Christiane Schneider 
(Suhrkamp Theater Verlag), Johan Simons (Ruhrtriennale), 

Birgit Steenholdt-Schutt, Tom Stromberg, Pascal Thirion (Tempelhof 
Projekt GmbH, Berlin), Susan Todd (Einar-Schleef-Archiv an der 
Akademie der Kunste, Berlin), Thomas Weski (Archiv Michael 
Schmidt), Catherine Wood (Tate Modern, London) 
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